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 Flor vermelha de caule verde 
 
Era uma vez um menino. Ele era bastante 
pequeno e estudava numa grande escola. Mas, 
quando o menino descobriu que podia ir à escola 
e, caminhando, passar através da porta ficou 
feliz. E a escola não parecia mais tão grande 
quanto antes.  
Certa manhã, quando o menininho estava na 
aula, a professora disse:  
– Hoje faremos um desenho.  
– Que bom! Pensou o menino. Ele gostava de 
fazer desenhos. Podia fazê-los de todos os tipos: 
leões, tigres, galinhas, vacas, barcos e trens. 
Pegou então sua caixa de lápis e começou a 
desenhar. Mas a professora disse: 
 – Esperem. Ainda não é hora de começar. E ele 
esperou até que todos estivessem prontos.  
– Agora, disse a professora, desenharemos flores.  
– Que bom! Pensou o menininho. Ele gostava de 
desenhar flores. E começou a desenhar flores 
com seus lápis cor-de-rosa, laranja e azul. Mas a 
professora disse: 
 – Esperem. Vou mostrar como fazer. E a flor era 
vermelha com o caule verde.  
Num outro dia, quando o menininho estava em 
aula ao ar livre, a professora disse:  
– Hoje faremos alguma coisa com barro.  
– Que bom! Pensou o menininho. Ele gostava de 
barro. Ele podia fazer todos os tipos de coisas 
com barro: elefantes, camundongos, carros e 
caminhões. Começou a juntar e a amassar a sua 
bola de barro. Mas a professora disse:  
– Esperem. Não é hora de começar. E ele 
esperou até que todos estivessem prontos. – 
Agora, disse a professora, faremos um prato.  
– Que bom! Pensou o menininho. Ele gostava de 
fazer pratos de todas as formas e tamanhos. A 
professora disse:  
– Esperem. Vou mostrar como se faz. E ela 
mostrou a todos como fazer um prato fundo. 
Assim, disse a professora, podem começar agora.  
O menininho olhou para o prato da professora. 
Então olhou para seu próprio prato. Ele gostava 
mais de seu prato do que do da professora. Mas 
não podia dizer isso. Amassou o seu barro numa 
grande bola novamente e fez um prato igual ao 
da professora. Era um prato fundo.  
E, muito cedo, o menininho aprendeu a esperar e 
a olhar, e a fazer as coisas exatamente como a 
professora fazia. E, muito cedo, ele não fazia 
mais as coisas por si mesmo.  
Então aconteceu que o menino e sua família 
mudaram-se para outra casa, em outra cidade, e 
o menininho teve que ir para outra escola.  
No primeiro dia, ele estava lá. A professora 
disse:  
– Hoje faremos um desenho.  
– Que bom! Pensou o menininho. E ele esperou 
que a professora dissesse o que fazer. Mas a 
professora não disse. Ela apenas andava pela 
sala. Então, veio até ele e falou:  
– Você não quer desenhar?  
– Sim, disse o menininho. O que é que nós vamos 
fazer?  
– Eu não sei até que você o faça, disse a 
professora.  
– Como eu posso fazer? Perguntou o menininho.  
– Da mesma maneira que você gostar. 
Respondeu a professora.  
– De que cor? Perguntou o menininho.  
– Se todos fizerem o mesmo desenho e usarem as 
mesmas cores, como eu posso saber quem fez o 
quê e qual o desenho de cada um?  
– Eu não sei, disse o menininho.  
E ele começou a desenhar uma flor vermelha com 
caule verde. 
 
Helen Barckley  
 
 
 
 
 
 
 
 
 
 
 
 
 
 
 
 
 
 Resumo 
 
O presente trabalho teve como propósito, pesquisar a importância da Arte na 
construção de uma aprendizagem significativa para crianças e o ateliê como espaço desta 
experiência. Tendo como objetivo, analisar a necessidade da arte, a sua importância na 
construção de uma aprendizagem significativa, observando os impactos causados na formação 
de uma criança que não tem o ensino da arte desenvolvido de forma significativa, 
considerando o papel dos ateliês nas escolas, como espaço desta experiencia significativa para 
crianças. Buscando ver as ações que ocorrem, os impasses que são enfrentados, como a arte é 
proposta em sala de aula e quais são as necessidades para que essa importância seja 
concretizada em sala de aula. Aprofundando o conhecimento sobre o papel da arte nas 
escolas, refletindo sobre as atividades artísticas presentes no currículo escolar que visam uma 
aprendizagem significativa, verificando o papel do ateliê como um ambiente que promove a 
construção de uma aprendizagem significativa, por meio de um ambiente que proporciona 
criatividade, liberdade de expressão, de encontro consigo mesmo, com inovações e 
descobertas, através de sua função dentro e fora da escola.  Demonstrando assim a 
necessidade de um espaço específico que faça parte dentro do cotidiano das crianças, 
mostrando-se indispensável, independente do lugar, por menor que seja ou adaptado, como 
forma de se promover prazer na aprendizagem, por meio de um ateliê que inspire as crianças, 
trazendo uma comunicação com o contexto que está inserido. 
 
Palavras-chave: Arte. Ateliê. Aprendizagem Significativa.  
 
 
 
 
 
 
 
 
 
Abstract 
 
This work was purpose to seek the importance of art in building significant learning 
for children and ateliê as a space of this experience. Aiming to analyze the need for art, its 
importance in the construction of meaningful learning, observing the impacts caused by the 
formation of a child who does not have the teaching of art as meaningfully defined as 
meaningful, space of this child experience. I seek the actions that occur, the impasses that are 
faced, how art is proposed in the classroom, and what are the needs for this importance to be 
achieved in the classroom. Deepening knowledge about the role of art in schools, reflect the 
art activities presented in the school curriculum, seeking meaningful learning by checking the 
role of the ateliê as an environment promoting significant learning through an environment 
that offers creativity, freedom of expression, even with innovation and discovery through its 
school function. Thus demonstrating the need for a specific space that is part of the daily life 
of children, proving indispensable, regardless of location, however small or adapted, as a way 
to promote the pleasure of learning, through a ateliê that inspires like children, brings a 
communication with the context that is inserted. 
 
Key words: Art. Studio. Meaningful learning. 
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Introdução 
 
O principal objetivo deste trabalho é analisar a importância e a necessidade da arte na 
construção de uma aprendizagem significativa, de espaços para a arte e criação das crianças. 
Observando as ações e impasses que são enfrentados para que seja concretizada uma 
aprendizagem significativa por meio da arte, como também o papel do ateliê nas escolas, 
diante das formas de se propor arte na escola.  
Diante das situações observadas e vividas no cotidiano da sala de aula, tanto durante 
meu percurso escolar como estudante da Educação Básica, como também nas experiências 
vivenciadas dentro da escola, pude notar que a arte está pouco presente no currículo das 
escolas, e quando está, é imposta por meio de atividades formais, ou fragmentadas, que não 
permitem à criança o desenvolvimento de sua criatividade e imaginação, ou seja, não 
proporciona à criança uma aprendizagem significativa que traga a interação desta com o 
campo da arte, por meio de seu contato direto com ela.  
Perde-se o legado da arte, que é de incentivar as produções das crianças, através de 
vivências que possibilitem a criança atribuir e construir sentidos, por meio de uma 
aprendizagem significativa. Pois é necessário demonstrar a necessidade e importância da arte 
para crianças, ressaltando o impacto que a falta dessa interação feita de modo significativo 
pode causar na formação dessa criança, tendo em vista que muitas pessoas não duvidam da 
importância das aulas de lígua portuguesa, matemática, ciências, entre outras áreas, mas 
questionam e até ignoram a relevância da arte nas salas de aula.  
Desse modo, surgiu a necessidade de pesquisar a importância da arte na construção 
de uma aprendizagem significativa, os impactos que a falta da arte causam na vida de uma 
criança, de modo a ressaltar o papel fundamental que os ateliês das escolas têm, pois ao cursar 
a Unidade Curricular Práticas Pedagógicas Programadas sobre A Ocupação do Espaço pela 
Arte: o Ateliê, notei como locais onde as crianças vivenciam experiências ao interagirem com 
materiais no ateliê, proporcionam e influenciam a abordagem da escola na expressão e 
construção do pensamento e da aprendizagem.  
Nota-se a ausência desses espaços enriquecedores para o desenvolvimento humano 
das crianças, em escolas de educação infantil e ensino fundamental I, tendo então a 
necessidade de investigar se os educadores vêem a importância da arte na construção de uma 
aprendizagem significativa e se fazem uso de um ateliê de arte desenvolvendo práticas 
pedagógicas e aprendizagens significativas. 
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Optou-se em organizar esta pesquisa da seguinte maneira: considerando os estudos
1
 e 
descobertas sobre artes visuais que realizei durante o curso de Pedagogia da Universidade 
Federal de São Paulo, Campus Guarulhos, apresento o Capítulo 1 A contribuição da arte 
para uma aprendizagem significativa. A partir da experiência da Prática Pedagógica 
Programada, PPP O Atelier de arte na cidade onde conhecemos ateliês de arte em Guarulhos 
e em São Paulo e a eletiva Experimentos nas Artes Plásticas e Processos de Criação decido 
dividir este estudo no Capítulo 2 O Ateliê como espaço desta experiência e Arte-educação. 
E ao final do curso na Unidade Curricular Fundamentos Teórico-práticos do Ensino das Artes 
Visuais criamos os nossos memoriais onde estudamos a nossa relação com a arte desde a 
infância, para esta pesquisa reescrevo esta memória para o Capítulo 3 Olhar atento para a 
importância da Arte através da experiência pessoal.  
 
 
 
 
 
 
 
 
 
 
 
 
 
 
 
 
 
 
 
 
 
                                            
1
 Acompanhei PPPs, Eletivas, visitas, cursos e disciplina obrigatória ministrados pela Profa. 
Dra. Betania Libanio DAnta sde Araujo. 
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Procedimentos Metodológicos 
A abordagem metodológica desta pesquisa é qualitativa de cunho exploratório, pois 
suas premissas ontológicas e epistemológicas tratam do campo educacional, que é composto 
por sujeitos que estão em contínuo processo de crescimento.  
De acordo com Bogdan e Biklen (1994, p. 16), “utilizamos a expressão investigação 
qualitativa como um termo genérico que agrupa diversas estratégias de investigação que 
partilham determinadas características”.  
Além de descritiva, a investigação qualitativa tem o interesse mais no processo, do 
que simplesmente pelos resultados ou produtos, sendo o significado de extrema importância 
na pesquisa, tendendo a analisar os dados de forma indutiva.  
De acordo com Bogdan e Biklen (1994, p. 50), “não presume que se sabe o suficiente 
para reconhecer as questões importantes antes de efetuar a investigação”. Segundo Bogdan e 
Biklen (1994, p. 16): 
Os dados recolhidos são designados por qualitativos, o que significa ricos em 
pormenores descritivos relativamente a pessoas, locais e conversas, e de complexo 
tratamento estatístico. As questões a investigar não se estabelecem mediante a 
operacionalização de variáveis, sendo, outrossim, formuladas com o objetivo de 
investigar os fenômenos em toda a sua complexidade e em contexto natural. Ainda 
que os indivíduos que fazem investigação qualitativa possam vir a selecionar 
questões específicas à medida que recolhem os dados, a abordagem à investigação 
não é feita com o objetivo de responder a questões prévias ou de testar hipóteses. 
Privilegiam, essencialmente, a compreensão dos comportamentos a partir da 
perspectiva dos sujeitos da investigação. As causas exteriores são consideradas de 
importância secundária. Recolhem normalmente os dados em função de um contato 
aprofundado com os indivíduos, nos seus contextos ecológicos naturais. (BOGDAN 
e BIKLEN, 1994, p. 16). 
 
Sendo qualitativa de cunho exploratório, pois de acordo com Gil, (2002, p.41) vemos 
que “estas pesquisas têm como objetivo proporcionar maior familiaridade com o problema, 
com vistas a torná-lo mais explícito ou a construir hipóteses. [...] têm como objetivo principal 
o aprimoramento de ideias [...]”. 
A pesquisa documental foi feita por meio de pesquisas em livros, artigos e sites, que 
trouxeram suporte teórico e embasamento para o presente trabalho. Tendo em vista, que a 
análise documental, é importantíssima para a abordagem de dados qualitativos.  
A análise de documentos foi direcionada a Legislação específica para o ensino da 
arte, bem como a análise bibliográfica se constitui no levantamento que já foi produzido 
academicamente sobre a importância da Arte na construção de uma aprendizagem 
significativa para crianças e o ateliê como espaço desta experiência. Como também, por meio 
de um Memorial construído durante a Unidade Curricular Fundamentos Teóricos e Práticos 
17 
  
do Ensino da Arte, trouxe um relato pessoal da minha própria experiência com Arte no 
decorrer das etapas vivenciadas em minha vida. 
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Capítulo 1: A Contribuição da Arte para uma Aprendizagem Significativa 
 
A fim de trazer por meio deste trabalho a importância da arte na construção de uma 
aprendizagem significativa, as ações e impasses que percorrem o caminho da arte, para que 
haja de fato uma aprendizagem significativa através da arte, bem como o papel do ateliê nas 
escolas, inicio destacando a forma de como a arte vem sendo abordada atualmente nas 
escolas. “Observa-se que a Arte vem sendo tratada, na maioria das escolas brasileiras, como 
suporte para as demais disciplinas que compõe o quadro curricular, fato que acaba negando o 
seu caráter específico enquanto área do conhecimento humano” (Nascimento, 2012, p. 1) .  
De acordo com Nascimento (2012, p.2) “há uma série de aspectos relevantes que nos 
leva a identificar a Arte na educação como uma questão a ser mais discutida no meio 
acadêmico”. Destaca as três dimensões de como Duarte Júnior (1991) classifica a arte: 
Duarte Júnior (1991) classifica a Arte através de três dimensões: a sociocultural, que 
aponta o pensamento artístico como causa da preservação da cultura de um 
determinado grupo social num determinado tempo; a dimensão currículo-escolar, na 
qual a arte como área específica leva o aluno a estabelecer conexões com outras 
disciplinas do currículo – a Geografia e História, por exemplo; e a dimensão 
psicológica, que observa a educação em arte como promotora de um pensamento 
capaz de fazer com que o indivíduo possa relacionar-se com outros levando em 
conta uma maior afetividade, além do desenvolvimento da criatividade. (DUARTE 
JR., 1991, apud NASCIMENTO, 2012, p. 2). 
 
Para além das singulares experiências promovidas por alguns educadores, as escolas, 
em sua maioria, mantêm o mesmo sistema que vemos há anos na sociedade, um ensino que 
reproduz, visando a formação de futuros profissionais, em uma sociedade da qual se visa o 
lucro da minoria em detrimento da maioria, da qual o consumo é cada vez mais estimulado.  
Esquecendo-se da fomação integral de cada um, em sua totalidade, a escola não 
garante a formação do estudante em todos os âmbitos. Por desconhecimento menospreza a 
arte, que em suas possíveis construções simbólicas poderia relacionar a sociedade com o 
meio. Poderia possibilitar a valorização da própria cultura de cada indivíduo, o conhecimento 
das mais variadas culturas, havendo uma troca recíproca na qual cada um traz o que é próprio 
da sua cultura, resgatando hábitos culturais.  
Temos que refletir que a importância da arte está vinculada a uma educação que 
permita aos educandos um desenvolvimento pleno, não só valorizando, mas desenvolvendo 
com cada um a criação, a sua capacidade de se expressar por meio do ato criativo, durante 
suas produções, estimulando-os a criar, a colocar em prática seus pensamentos, sentimentos, 
que retratem sua imaginação e as mais diversas fantasias que são criadas pelas crianças, nessa 
fase que devia ser tão permeada pelo lúdico. Uma aprendizagem significativa para o 
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educando, traz inúmeros benefícios para o seu desenvolvimento por meio da descoberta e 
recepção: 
[...] tanto do ponto de vista da lembrança posterior e a utilização do enriquecimento 
da estrutura cognitiva do aluno como ponto de vista da lembrança posterior e a 
utilização para experimentar novas aprendizagens, fatores que delimitam como a 
aprendizagem mais adequada para ser promovida entre os alunos, podendo deste 
modo, conseguir a aprendizagem significativa tanto por meio da descoberta como 
por meio da recepção. (NASCIMENTO, 2012, p. 9-10). 
 
Com base em Ausubel, Nascimento explica que todo conhecimento só possui sentido 
se amparado por um conhecimento prévio do estudante para que incorpore o novo:  
De acordo com a teoria desenvolvida por David Ausubel, a aprendizagem será muito 
mais significativa na medida em que novo material for incorporado às estruturas de 
conhecimento de um aluno e este adquira significado para ele a partir da relação 
com o seu conhecimento prévio. Ao contrário disso, a aprendizagem será mais 
mecânica ou repetitiva, na medida em que produz menos essa incorporação e 
atribuição do significado, neste caso, o novo material será armazenado isoladamente 
ou por meio de associações arbitrárias na estrutura cognitiva. (NASCIMENTO, 
2012, p. 9). 
  
Por esse motivo o professor deve planejar os primeiros encontros para a verificação 
de conhecimentos, de interesses pessoais, de história das famílias para que o professor planeje 
o novo conhecimento partindo do conhemento prévio. Educandos que tem a oportunidade de 
ter o conhecimento artístico devidamente desenvolvido estarão capacitados para compreender 
efetivamente a própria realidade do dia-a-dia, de forma mais ativa, com uma percepção muito 
mais viva, “[...] podendo criar condições para conquistar uma finalidade de vida melhor, ou 
seja, dará funcionalidade ao que aprende”. Portanto existe um “relacionar criador” que é 
aprendido no fazer artístico: 
A aprendizagem significativa tão discutida nos círculos pedagógicos tem uma forte 
relação com a Arte, visto que, os PCN apresentam a Arte como propiciadora do 
desenvolvimento do pensamento artístico e da percepção estética, que caracterizam 
um modo próprio de dar sentido à experiência humana, levando o aluno a ampliar 
sua sensibilidade, percepção e imaginação, bem como favorece o relacionar-se 
criadoramente com as outras áreas do conhecimento. (NASCIMENTO, 2012, p.11). 
 
É necessário reconsiderar o modo como o ensino de arte é proposto na escola, 
considerando tudo que ele possibilita aos educandos e os prejuízos que a falta exerce na vida 
dos mesmos. Sendo preciso que todos envolvidos no âmbito escolar, seja na parte da gestão 
escolar, professores, funcionários, estudantes, todos que compõem a estrutura escolar, como 
também a comunidade ao redor da escola pode ajudar.  
Fazendo mudanças, através de uma proposta pedagógica que tenha em vista 
aperfeiçoar o ensino e a forma de como tudo é desenvolvido, beneficiando não só o processo 
de aprendizagem dos educandos, como também do professor, ao possibilitar autonomia ao 
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professor, que muitas vezes se torna um mero reprodutor de conceitos prontos e não tem 
liberdade para exercer em sala o seu potencial criativo e expressivo, formando um lugar no 
qual todos se integrem, tanto culturalmente, como socialmente.   
Para promover a re-significação do Ensino de Arte é necessário antes, promover 
mudanças na forma através da qual o currículo é proposto dentro das escolas. Para 
tanto, deve-se buscar uma aprendizagem na qual o aluno considere o objeto de 
estudo como algo significativo e importante para a sua vida, pautada numa 
aprendizagem que traga significados para o mesmo. De modo que o discente possa 
intervir de forma crítica e consciente e possa fazer análises do que vê, do que sente, 
do que lhe é imposto – a educação tão sonhada pelos docentes. É uma tarefa árdua, 
repensar o currículo que atualmente é posto em prática. (NASCIMENTO, 2012, 
p.12). 
 
É preciso desacelerar dessa correria cotidiana, que nos faz praticamente viver de um 
modo automático, procurando parar para refletir, olhar e ouvir as pessoas ao redor. Desse 
modo, é possível compreender melhor quem está ao nosso redor, ao invés de ficar 
reproduzindo e repetindo conceitos de maneira mecânica, como se todos fossem iguais.  
Esta pausa permite uma visão mais profunda para a singularidade e especificidade de 
cada um, conseguindo tornar a aprendizagem mais significativa para todos, enxergando cada 
um de uma maneira singular, sem generalizar, possibilitando que essa aprendizagem seja 
significativa.  
Ao fazer sentido para cada aluno, o professor conseguiu ter um olhar mais sensível, 
para poder propocionar a todos um processo de aprendizagem e não de “decorar frases”, um 
processo no qual tudo aquilo que é vivenciando em sala de aula faça sentido por menor que 
seja aquele significado, fará diferença, pois produziu sentido.  
Esse processo tem que estimular as vivências da arte e suas experiências, de modo 
que garanta a expressividade própria de cada um e não aquela que é copiada porque é 
considerada a “mais bela e correta” diante dos padrões impostos.  
A experiência, a possibilidade de que algo nos aconteça ou nos toque, requer um 
gesto de interrupção, um gesto que é quase impossível nos tempos que correm: 
requer parar para pensar, parar para olhar, parar para escutar, pensar mais devagar, 
olhar mais devagar, e escutar mais devagar; parar para sentir, sentir mais devagar, 
demorar-se nos detalhes, suspender a opinião,  suspender o juízo, suspender a 
vontade, suspender o automatismo da ação, cultivar a atenção e a delicadeza, abrir 
os olhos e os ouvidos, falar sobre o que nos acontece, aprender a lentidão, escutar 
aos outros, cultivar a arte do encontro, calar muito, ter paciência e dar-se tempo e 
espaço. (BONDÍA, 2002, p. 24). 
 
Deve-se remar no sentido contrário desta aceleração desgovernada, que estímula a 
competição, a disputa cotidiana, a alfabetização precoce e esquece-se da singularidade, da 
expressividade e dos sentimentos próprios de cada um.  
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Deixa-se de lado uma fase tão importante, que só se é vivenciada uma única vez, que 
é a infancia. Cedem cada vez mais um caminho que leva a adultização precoce. Neste meio o 
que importa é formar futuros adultos para o mercado de trabalho, deixando arte, música, 
teatro somente para uma pequena parte da população que será beneficiada. 
A arte é uma ferramenta de acesso para várias descobertas, tem o poder de amplificar 
uma visão e ao mesmo tempo ampliar um conhecimento significativamente. Mas arte? Para 
quê? Por que arte na escola? Será que as propostas escolares são de fato artísticas? Sabemos 
que cada um de nós elaborou uma convenção do que seja arte e certamente o modus operandi 
secular permeia as nossas escolhas. 
Diante desses questionamentos é necessário olhar um pouco para as origens do 
ensino da arte no Brasil para entendermos os nossos conceitos sobre arte e as suas 
consequências.  
Importante referência para a compreensão do ensino da arte é a Missão Artística 
Francesa, que foi trazida em 1816, por Dom João VI, sendo criada assim a Academia Imperial 
de Belas Artes. Após a proclamação da República passou a ser nomeada Escola de Belas-
Artes, com foco principal no desenho, através da cópia fiel e utilização de modelos europeus.  
Também no Brasil, principalmente em Minas Gerais, houve uma explosão do 
Barroco nessa época, mas foi o Neoclassicismo trazido pelos franceses que foi reconhecido 
pelas elites como o que havia de mais moderno na época. Sendo assim a arte ganhou um 
sentido de luxo, só estava ao alcance de uma elite que desvalorizava manifestações artísticas 
com padrões diferentes do grupo.  
Ocorre a partir de então um período de história do ensino da arte com foco no 
desenho, marcada por um ensino autoritário, que só valorizava o produto, por meio de um 
professor como dono absoluto da verdade. Em oposição surge a escola nova como cita 
Martins, Picosque e Guerra (1998, p.11):  
Entre as décadas de 50 e 60, começou-se a notar nas escolas a influência de um 
movimento denominado Escola Nova, já presente na Europa e Estados Unidos desde 
o final do século XIX, e dos ainda recentes estudos sobre criatividade. A influência 
da pedagogia centrada no aluno, nas aulas de arte, direcionou o ensino para a livre 
expressão e a valorização do processo de trabalho. O papel do professor era dar 
oportunidades para que o aluno se expressasse de forma espontânea, pessoal, o que 
vinha a ser a valorização da criatividade como máxima no ensino da arte. 
(MARTINS, PICOSQUE E GUERRA, 1998, p.11). 
Princípios estes, vinculados a uma prática escolar mais espontaneísta, que centra na 
valorização do processo. O “processo artístico deveria “brotar” do aluno, o conteúdo dessas 
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aulas era quase exclusivamente um “deixar-fazer” que muito pouco acrescentava ao aluno em 
termos de aprendizagem de arte” reflete Martins, Picosque e Guerra (1998, p. 12). Em 1971, 
com a Lei nº 5.692, foi criado o componente curricular Educação Artística, determinando que 
nessa disciplina abordassem conteúdos de música, teatro, dança e artes plásticas nos cursos de 
1º e 2º graus, estabelecendo um único professor que dominasse todas as linguagens artísticas: 
De fato, uma série de desvios vêm comprometendo o ensino da arte. Ainda é comum 
as aulas de arte serem confundidas com lazer, terapia, descanso das aulas “sérias”, o 
momento para fazer a decoração da escola, as festas, comemorar determinada data 
cívica, preencher desenhos mimeografados, fazer o presente do Dia dos Pais, pintar 
o coelho da Páscoa e a árvore de Natal. Memorizam-se algumas “musiquinhas” para 
fixar conteúdos de ciências, faz-se “teatrinho” para entender os conteúdos de 
história e ‘desenhinhos” para aprender a contar. (MARTINS, PICOSQUE E 
GUERRA, 1998, p.12).   
 
Devido a isso, é importante demonstrar a importância da arte, como um prática 
associada à produção e reconstrução expressiva da criança, pois através da arte a criança 
compreende a realidade do dia a dia de forma mais vívida, percebendo as formas que estão ao 
seu redor, reconhecendo objetos, formas e elementos a sua volta, elencando detalhes que 
sejam significativos, aguçando todos os sentidos, para o desenvolvimento de uma 
compreensão mais significativa, incentivando a criatividade e facilitando o processo de 
aprendizagem.  
Ressalta-se, portanto, a importância de um ambiente que proporcione alegria na 
construção do conhecimento artístico, que desperte na criança sua criatividade e o potencial 
criador que toda criança possui, ao criar e recriar, demonstrando assim que arte é tão 
importante quanto outros conhecimentos no processo de ensino-aprendizagem.  
Desta feita evita-se que a arte seja descaracterizada, vista de forma fragmentada 
pelos educadores, pois a arte não envolve somente uma atividade artística, mas a conquista da 
significação do que estão fazendo. Segundo Merleau Ponty (2004, p.2) “[...] um dos méritos 
da arte [...] é o de fazer-nos redescobrir esse mundo em que vivemos, mas que somos sempre 
tentados a esquecer”.  
O conceito de Arte está profundamente ligado a um mundo com significação, “uma 
plenitude na direção da qual se orienta quando busca um mundo mais compreensível e mais 
justo, um mundo que tenha significação”, segundo Fischer (1987, p.12). Pois, a arte assume 
diversas formas, como nas artes visuais, na música, dança e teatro, expressa através da 
linguagem verbal, escrita, oral e corporal, por imagens visuais, e na escola há essa falta de 
descobrir as quatro artes (visuais, música, dança e teatro) com ou sem diálogo com as demais 
áreas de conhecimento.  
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A Lei de Diretrizes e bases da Educação Nacional (LDB nº 9394), aprovada em 20 
de dezembro de 1996, estabelece em seu artigo 26, parágrafo 2º.: “ O ensino da arte 
constituirá componente curricular obrigatório, nos diversos níveis da educação básica, de 
forma a promover o desenvolvimento cultural dos alunos”.  
E segundo os Parâmetros Curriculares Nacionais (PCN) de Arte, “a educação em arte 
propicia o desenvolvimento do pensamento artístico e da percepção estética, que caracterizam 
um modo próprio de ordenar e dar sentido à experiência humana”, desenvolvendo 
“sensibilidade, percepção e imaginação” enquanto produz “formas artísticas” enquanto 
aprecia e descobre as formas produzidas por ele e por colegas, “pela natureza e nas diferentes 
culturas”.  
Os temas são aprofundados direcionando a uma “interdisciplinariedade com outras 
disciplinas” ou dizemos que para o pedagogo, professor polivalente, há a oportunidade de 
desfazer fragmentos, tempos e disciplinas culminando em uma experiência única que é a 
transdisciplinaridade.  
Incentivar a formação de sujeitos críticos, ativos e participativos, mas não só 
reconhecendo sua importância no currículo, é preciso possibilitar meios e formas necessárias 
para a presença da arte em aula com crianças criando e recriando dentro e fora da sala de aula, 
vivendo a capacidade de pensar o mundo de forma crítica, refletindo sobre as ações, vendo a 
arte como imprescindível para uma completude do seu “eu”, não permitindo que se perca sua 
criatividade por toda a vida. 
A arte é importante tanto dentro da escola como fora, pois é um conhecimento 
construído pelo ser humano por meio do tempo, sendo um patrimônio cultural da 
humanidade, material e imaterial, de tal modo que todo ser humano tem o direito ao acesso a 
esse saber. Quanto à arte como conhecimento, Martins, Picosque e Guerra (1998, p.13), 
expõem: 
Tratar a arte como conhecimento é o ponto fundamental e condição indispensável 
para esse enfoque do ensino de arte, que vem sendo trabalhado há anos por muitos 
arte-educadores. Ensinar arte significa articular três campos conceituais: a 
criação/produção, a percepção/análise e o conhecimento da produção artístico-
estética da humanidade, compreendendo-a histórica e culturalmente. (MARTINS, 
PICOSQUE E GUERRA, 1998, p.13). 
 
A criação/produção, a percepção/análise e o conhecimento da produção artístico-
estética da humanidade enfocam a abordagem triangular, conceito desenvolvido por Ana Mae 
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Barbosa. De fato é uma preocupação da arte mas que precisa ser pensada por todas as áreas de 
conhecimento, segundo Araujo
2
. 
Fischer (1987, p. 12) se baseia na convicção de que a arte tem sido, é e será sempre 
necessária, e adverte para o fato de que tendemos a considerar natural um fenômeno 
surpreendente: 
Milhões de pessoas lêem livros, ouvem música, vão ao teatro e ao cinema. Por quê? 
Dizer que procuram distração, divertimento, a relaxação, é não resolver o problema. 
Por que distrai, diverte e relaxa o mergulhar nos problemas e na vida dos outros, o 
identificar-se com uma pintura ou música, o identificar-se com tipos de um 
romance, de uma peça ou filme? Por que reagimos em face dessas “irrealidades” 
como se elas fossem a realidade intensificada? Que estranho, misterioso 
divertimento é esse? E se alguém nos responde que almejamos escapar de uma 
existência insatisfatória para uma existência mais rica através de uma experiência 
sem riscos, então uma nova pergunta se apresenta: por que nossa própria existência 
não nos basta? Por que esse desejo de completar a nossa vida incompleta através de 
outras figuras e de outras formas? Por que, da penumbra do auditório, fixamos nosso 
olhar admirado em um palco iluminado, onde acontece algo que é fictício e que tão 
completamente absorve nossa atenção? 
É claro que o homem quer ser mais do que ele mesmo. Quer ser um homem total. 
Não lhe basta ser um indivíduo separado; além da parcialidade da sua vida 
individual, anseia uma “plenitude” que sente e tenta alcançar, uma plenitude de vida 
que lhe é fraudada pela individualidade e todas as suas limitações; uma plenitude na 
direção da qual se orienta quando busca um mundo mais compreensível e mais 
justo, um mundo que tenha significação.  
(FISCHER, 1987, p.12). 
 
Isso demonstra que para se apropriar da arte, entender, interpretar e dar sentido é 
necessário que aprendamos a operar com seus códigos, “do mesmo modo que existe na escola 
um espaço destinado à alfabetização na linguagem das palavras e dos textos orais e escritos, é 
preciso um cuidado com a alfabetização nas linguagens da arte” Martins, Picosque e Guerra 
(1998, p. 14). Através dela temos a possibilidade de compreender o mundo das culturas e o 
nosso “eu”. Desta forma poderemos entender e interpretar formas subjetivas e sensíveis que 
compõem a humanidade. 
O garantir da arte com plenitude dá ao indivíduo “novos níveis de equilíbrio”, uma 
visão mais seletiva “porque tão individual” segundo Ostrower (2009, p.148), 
Quando no indivíduo os processos de crescimento e de maturação se realizam de 
algum modo significativo, permitindo que ele se discrimine em si e individualize sua 
visão de vida, verifica-se uma definição maior e mais seletiva na sua atitude perante 
o mundo. O indivíduo atinge novos níveis de equilíbrio, ou seja, à crescente 
complexidade intelectual e emocional corresponde também uma ordenação superior. 
Nesses níveis, as influências podem ser elaboradas de uma maneira tão específica, 
porque tão individual, que, quando são vistas novamente – externadas no agir ou no 
pensar – as influências parecem transmutadas em sua forma. Foram absorvidas no 
                                            
2
 Nas aulas de Fundamentos Teórico-práticos do Ensino das Artes – Artes Visuais é 
mencionada que a abordagem triangular deve ser uma preocupação de todas as áreas de 
conhecimento possibilitando a história do conceito, a produção e a apreciação. 
25 
  
contexto pessoal das vivências. Foram relacionadas novamente e reconstituídas a 
ponto de muitas vezes a sua origem tornar-se irreconhecível. 
(OSTROWER, 2009, p. 148). 
 
Na busca de uma aprendizagem significativa, as aulas de arte deveriam trabalhar na 
perspectiva da interação da criança com o campo da arte, podendo vivenciar as experiências 
com o contato direto com fazeres, contextualizações e apreciações. Segundo os Parâmetros 
curriculares Nacionais (PCN) de Arte, essa interação envolve: “a experiência de fazer formas 
artísticas e tudo que entra em jogo nessa ação criadora”: 
recursos pessoais, habilidades, pesquisa de materiais e procedimentos, a relação 
entre perceber, imaginar e realizar um trabalho de arte; a experiência de fruir formas 
artísticas, utilizando informações e qualidades perceptivas e imaginativas para 
estabelecer um contato, uma conversa em que as formas signifiquem coisas 
diferentes para cada pessoa; a experiência de refletir sobre a arte como objeto de 
conhecimento, onde importam dados sobre a cultura em que o trabalho artístico foi 
realizado, a história da arte e os elementos e princípios formais que constituem a 
produção artística, tanto de artistas quanto dos próprios alunos.  
 
Para isso, é necessário construir um sentido, pois o que decoramos ou somente 
copiamos automaticamente não fica dentro de nós, pelo contrário, não passa apenas de um 
conhecimento vazio que no decorrer do tempo vai se perder. Para Dorfles (1987, apud 
Martins, Picosque e Guerra, 1998, p. 128) “toda a nossa capacidade significativa, 
comunicativa e fruitiva é baseada em experiências vividas – por nós ou por outro antes de nós 
– mas, de qualquer modo, feitas nossas”. Ou seja, só aprendemos aquilo na nossa experiência, 
que se torna significativo para nós.  
Deste modo, ensinar é possibilitar que a criança construa um sentido, assimilando e 
acomodando o novo conceito em novas possibilidades de compreensão, oferecendo a criança 
contextos significativos que a façam compor sua rede de significações, demonstrando que o 
ensino da arte é uma atitude pedagógica, construindo essa atitude sustentada nos fundamentos 
teóricos e práticos da educação e da arte. 
Conforme as Diretrizes Curriculares Nacionais para a Educação Infantil (DCNEI) as 
práticas pedagógicas que compõem a proposta curricular da Educação Infantil devem ter 
como eixos norteadores “as interações e a brincadeira” garantindo experiências sensoriais que 
possibilitem o conhecimento de si e do mundo pela imersão em experiências sensoriais, 
expressivas, corporais “em progressivo domínio de diversos gêneros e expressões: gestual, 
verbal, plástica, dramática e musical” promovendo “diversificadas manifestações de música, 
artes plásticas e gráficas, cinema, fotografia, dança, teatro, poesia e literatura”.  
Sobre este encontro de gêneros e expressões, mas indo além, ao percebermos a arte 
enquanto conhecimento, procedimento e apreciação, Camargo (2010, p. 348) observa que: “A 
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aprendizagem para ser significativa deve ser entendida como conhecimento, prática e 
sensibilidade, onde a arte, a ciência e a técnica podem e devem dialogar”.   
A arte precisa de mediadores que estudem a proposição e o caminho que será 
estruturado com o grupo e considerando as contribuições deste. Para Iavelberg (2003, apud 
Camargo, 2010, p. 348).  
A arte, por si só, não opera transformações na educação, mas a experiência com os 
processos de criação pode reorientar o sentido de ensinar, o papel do professor, a 
imagem da escola, bem como o valor das práticas culturais na comunidade e na vida 
pessoal e profissional dos professores e nas relações entre as escolas e as instituições 
que promovem ações sociais. (IAVELBERG, 2003, apud CAMARGO, 2010, 
p.348). 
 
É necessário que as escolas alavanquem a criatividade, pois arte é criação, novas 
experiências e novas configurações. Todas as pessoas são criativas, mas isso tem que ser 
despertado na criança, o educador não precisa ser artista, mas tem que ter um olhar de artista, 
percebendo as características de cada criança, proporcionando trocas de experiência entre 
elas, para que as crianças possam viver em um espaço, se apropriando, vivenciando e 
encontrando o seu lugar dentro dele.  
As aulas de arte não precisam ser desenvolvidas só no ateliê, visto que há outros 
lugares na escola, como a sala de aula, pode-se criar um espaço de construção de 
conhecimento e de ensino aprendizagem. Podemos trabalhar com cartografias e pensar 
espaços e ações que não ocorrem na escola. Por exemplo, quantos espaços externos há na 
escola que podemos ressignificá-los? 
Diante das escolas que possuem atelier na construção de uma aprendizagem 
significativa, é preciso olhar para esse espaço como um grande enriquecedor para o 
desenvolvimento das crianças, espaço de criação, liberdade de expressão, descobertas e 
inovações, tendo grande relevância utilizado como um espaço de construção de conhecimento 
e criação por meio de inúmeras experiências acondicionando materiais e suportes: 
De um modo geral, um ateliê de arte pode ser considerado símbolo do fazer 
artístico. Um espaço de registro criador, experimentação, arte, síntese elaborativa do 
conhecimento e de despertar de saberes e produções, um lugar de introspecção e 
extroversão.(CAMARGO 2010, p. 342). 
 
O ateliê de arte pode ser um lugar de diálogo com o entorno e a comunidade 
estabelecendo sentido aos lugares por onde circulamos: 
É um espaço que possibilita retratar a paisagem observada (modificações 
geográficas, benefícios e malefícios trazidos com a urbanização), ocupação de 
moradias (quem entra, quem sai...), espaço que dialoga com o vivido na comunidade 
o vivido na escola (deste modo, amplia o olhar no educador, que passa a conhecer 
melhor o cotidiano das famílias), espaço que sugere identidade com os alunos que o 
utilizam (cultura jovem), espaço compartilhado e de gestão coletiva (entre 
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professores e alunos) e, finalmente, espaço que se transforma ao longo do tempo e a 
partir do uso. (CAMARGO, 2010, p. 350). 
 
De acordo com Martins, Picosque e Guerra (1998, p. 57) a arte é uma experiência 
sensível, na qual combinamos “percepção, imaginação, repertório cultural e histórico, lê o 
mundo e o representa à sua maneira, sob o seu ponto de vista, utilizando formas, cores, sons, 
movimentos, ritmo, cenário [...]”.  
O ateliê é um espaço para experimentar a sensibilidade de cada um por meio de 
diversos materiais, um espaço de criação, seja nas escolas, nos museus, é um espaço 
necessário, pelo qual as linguagens criativas e expressivas se manifestam, predominam em 
oposição às atividades com respostas prontas, contornos calculados e exatos, que 
desestimulam a criatividade.  
É um lugar em que se explora novas configurações, conhecem técnicas, passando por 
diversas experiências que a arte proporciona, de modo significativo para a criança. Malaguzzi 
(1988, apud Gandini, 2012, p. 21), “concebeu a ideia do ateliê com a intenção de gerar uma 
revolução no ensino e na aprendizagem em escolas para crianças pequenas”. Lugar este, em 
que se media a arte, no qual se aprende a gostar de arte, preservando nas crianças, o 
encantamento, a criatividade e o conhecimento. 
Aprende-se a gostar de arte conhecendo-a e o ateliê é o espaço para descobrir o 
estilo: 
Ensina-se a gostar de aprender arte com a própria arte, em uma orientação que visa à 
melhoria das condições de vida humana, em uma perspectiva de promoção de 
direitos na espera das culturas (criação e preservação), sem barreiras de classe 
social, sexo, raça, religião e origem geográfica. (IAVELBERG, 2003, apud 
CAMARGO, 2010, p. 350). 
 
Levando assim a criança, a ampliar sua sensibilidade, criatividade, percepção e 
imaginação, promovendo uma aprendizagem na qual a criança considere o objeto de estudo 
como algo significativo pra ela. Deixando de pautar o ensino, na ideia de que só deve ser 
ensinado o que é útil para o futuro, mas revendo mudanças que visem a melhoria do ensino, 
de forma a valorizar o que é significativo para a criança, propiciando o desenvolvimento do 
pensamento artístico, através de diversas possibilidades que o educando tem de trabalhar a 
arte, relacionando-a como o meio social de forma mais prazerosa, que integre as crianças. 
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Capítulo 2: O Ateliê como espaço da experiência e a Arte-Educação 
 
A abordagem Reggio Emilia, apresenta particularidades que mostram amplo 
interesse para educadores. Essa abordagem parte da compreensão de que a criança nasce com 
“cem linguagens”, das quais não somente os educadores, mas também os adultos tem como 
dever priorizar o diálogo, a escuta, bem como reconhecer as potencialidades das crianças. 
 Cada criança com suas especificidades e singularidades que a tornam única, diante 
de um olhar que a observa, escuta, potencializa o que a criança traz, valorizando e 
reconhecendo seu potencial, demonstrando que “[...] uma das grandes lições de Reggio Emilia 
é a forma como as crianças pré-escolares podem usar o que chamam de linguagens gráficas 
(Rinaldi, 1991) para registrarem suas ideias, observações, recordações, sentimentos, e assim 
por diante” Edwards, Gandini e Forman (1999, p. 38). 
Este sistema de Reggio Emilia não só orienta, mas tem o cuidado de cultivar também 
a potencialidade de cada criança, em todos os sentidos (intelectual, social, emocional e 
moral). Logo, “as representações impressionantes que as crianças criam podem servir como 
base para hipóteses, discussões e argumentos, levando a observações adicionais e a 
representações novas” Edwards, Gandini e Forman (1999, p. 43). Ou seja, seu veículo 
didático fundamental, inclui a criança em projetos atrativos, envolventes, com longa duração, 
praticados dentro de um contexto saudável e de total amor.  
As crianças podem transmitir através das representações visuais, seja em desenhos, 
pinturas, argila ou nos mais diversos materiais que se pode trabalhar estas representações, 
seus pensamentos, ideias, imaginação, o que entenderam e compreenderam.  
Há um tratamento de seriedade com o trabalho das crianças, pois “[...] em Reggio 
Emilia, elas são ouvidas e observadas para uma exploração adicional e para um maior 
aprofundamento do conhecimento sobre o tópico” explica Edwards, Gandini e Forman (1999, 
p. 43).  
Lá estas representações visuais, tem esta importância, não sendo usadas como temos 
o costume de ver, somente como um produto decorativo para ser levado para casa, na qual 
nunca mais será observado ou debatido. Estes são vistos como uma linguagem gráfica, de 
crianças que lêem seus desenhos e os dos seus colegas, que tem a oportunidade de discutir seu 
próprio trabalho, possibilitando por meio dessa leitura e releitura, que os professores tenham 
um suporte para planejarem as próximas etapas na investigação ou exploração dos pontos que 
estão sendo desenvolvidos. 
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Uma das lições que as escolas de Reggio Emilia nos traz é sobre o relacionamento 
entre adultos e crianças, considerando que “[...] os relacionamentos precisam conter interesse 
ou envolvimento mútuo, cujos pretextos e textos proporcionem a interação adulto/criança” 
Edwards, Gandini e Forman (1999, p. 46).  Desta forma: 
[...] a extensão do conteúdo do relacionamento entre professor-aluno é focalizado 
sobre o próprio trabalho, e não sobre rotinas ou sobre o desempenho das crianças em 
tarefas acadêmicas. A mente dos adultos e das crianças está direcionada a questões 
de interesse de ambos. Tanto as crianças quanto os professores parecem estar 
igualmente envolvidos com o progresso do trabalho, com as ideias a serem 
exploradas, com as técnicas e materiais a serem usados e com o progresso dos 
próprios projetos. O papel das crianças no relacionamento era mais o de aprendiz do 
que o alvo da instrução ou o de objeto de elogios. (EDWARDS, GANDINI E 
FORMAN, 1999, p. 47). 
 
Relacionamentos assim são extremamente benéficos, no qual as crianças são 
envolvidas em trabalhos estimulantes, que envolvem a tomada de decisões a cerca do que vão 
retratar, como vão fazer isto, além de organizar e procurar soluções, considerando os pontos 
de vista e opiniões diferentes dos diversos colaboradores do projeto, entre muitas outras 
vantagens que envolvem um relacionamento que é construído nesse aspecto. Visto que, se a 
mente dos professores, bem como das crianças, está envolvida em um assunto de verdadeiro 
interesse para as duas partes (professores e crianças), a mente destes professores é da mesma 
forma envolvida e engajada.  Ou seja: 
Uma vez que não existem lições pré-especificadas formais que todas as crianças 
devem aprender, os professores podem criar atividades que contribuam para o 
desenvolvimento de entendimentos mais apropriados sobre o tópico. Portanto, o 
conteúdo do relacionamento entre o professor e a criança é rico com a formulação e 
solução de problemas. O trabalho com projetos oferece amplos textos, pretextos e 
contextos para conversas genuínas e extensas entre adultos e crianças. (EDWARDS, 
GANDINI E FORMAN, 1999, p. 47). 
 
Os professores de Reggio Emilia deixam um ensinamento marcante, de extrema 
importância para todos nós que vamos estar no cotidiano da sala de aula, pois “[...] quando os 
adultos comunicam um sincero e sério interesse pelas ideias das crianças em suas tentativas 
de se expressarem, um trabalho rico e complexo pode ocorrer, mesmo entre crianças muito 
pequenas” Edwards, Gandini e Forman (1999, p. 49). 
Em Reggio Emilia, quando Tiziana Filippini é questionada sobre de que forma ela 
apoia os professores, vemos que “é responsabilidade do pedagogista trabalhar com 
professores para identificar os novos temas e as experiências para o desenvolvimento 
profissional contínuo e o treinamento em serviço” Edwards, Gandini e Forman (1999, p. 124). 
Considerada uma tarefa difícil, para a entrevistada Tiziana Filippini, pois o preparo básico de 
vários professores é considerado insuficiente.  Tendo em vista, que vivemos em uma 
sociedade na qual sempre é destacado que “tempo é dinheiro”, que devemos não perder 
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tempo, que desvaloriza a arte e valoriza somente matérias que envolvem o pensamento lógico 
e a objetividade. Tiziana Filippini diz que “certamente, a arte de trabalhar e de compartilhar 
com outros adultos – sejam colegas ou professores – demanda um longo aprendizado, o que 
não é fácil, mas é o caminho para o pleno desenvolvimento profissional e pessoal” Edwards, 
Gandini e Forman (1999, p. 126). Outro fato muito importante é a relação entre pais e 
professores, “igualmente importante é desenvolver relacionamentos melhores entre pais e 
professores e estabelecer reuniões, de modo que todos venham a se conhecer e os projetos de 
currículo que estão a caminho possam ser explorados e criados juntos” Edwards, Gandini e 
Forman (1999, p. 126). 
Com relação à importância do ateliê, podemos citar a fala da entrevistada Vea 
Vecchi, ao ser questionada sobre como definiria o atelier, em uma instituição tão profunda, no 
caso, a pré-escola: 
Não estou certa de que sempre atendemos às expectativas, mas pelo menos estou 
convencida de que ter um atelier em cada pré-escola causou um profundo impacto 
sobre a identidade educacional emergente de nosso sistema. O próprio atelier 
mudou com o passar do tempo, embora a filosofia básica tenha permanecido a 
mesma. E, naturalmente, a personalidade e o estilo de cada atelierista torna cada 
atelier um local diferente. (EDWARDS, GANDINI E FORMAN, 1999, p. 130). 
 
E completa, com relação ao trabalho no dia-a-dia do atelierista com o professor: 
Nós nos encontramos várias vezes ao dia. Todas as manhãs, faço uma ronda por 
todas as salas de aula. Interesso-me particularmente pelo que está acontecendo no 
começo do dia, tanto com relação aos projetos maiores em andamento quanto com 
relação às atividades menores e independentes. Os professores e eu conversamos 
brevemente sobre como introduzir certas coisas às crianças e o que prever e, a partir 
daí, o que fazer acerca disso. Ocasionalmente, também sugiro o uso de determinados 
materiais. Com frequência, no meio da manhã, faço um outro circuito, indo até onde 
algo particularmente interessante possa estar acontecendo. Ou, às vezes, um 
professor vem solicitar-me conselhos ou buscar-me para uma outra visita. Então, ao 
final de cada manhã, encontro pelo menos 15 minutos para uma consulta com cada 
professor. E, com frequência, juntamo-nos em um grupo de discussão. Uma parte 
importante de meu papel é garantir a circulação de ideias entre os professores. Sou, 
na verdade, sua consultora constante. Uma vez que meu treinamento é diferente do 
treinamento deles, posso ajudá-los a ver as possibilidades visuais de temas e de 
projetos que não lhes são aparentes. Posso até mesmo intervir diretamente com as 
crianças, para criar possibilidades que não foram proporcionadas a outros. 
(EDWARDS, GANDINI E FORMAN, 1999, p. 133-134).  
 
Diante disto, observamos não somente a importância do ateliê, bem como um espaço 
importantíssimo no qual se destaca a relevância da arte, mas também o valor inestimável de 
uma relação entre professores, pedagogistas e atelieristas, que formam uma rede de apoio, que 
beneficia, tanto eles mesmos, como os alunos. Ninguém interage somente com uma parte do 
sistema composto pela escola, é uma interação composta por todas as partes envolvidas, na 
qual cada um contribui com a sua experiência, com o seu saber, favorecendo o sistema total 
da escola, na sua totalidade, na qual tudo está ligado e não segregando, visto que isso 
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prejudicaria o sistema. Não que seja perfeito e que isso atenda todas as necessidades e 
expectativas, tanto por meio do ateliê, como através do modo que as relações são construídas 
dentro da escola, mais isto já demonstra o impacto que é causado e a importância dele para 
avançarmos e alcançarmos uma educação que veja a importância da arte em sua totalidade, 
que ela não está isolada em detrimento de outras áreas do conhecimento vistas como mais 
importantes e sim como uma área que dialoga com as outras áreas do conhecimento, não é 
uma competição do que é mais importante e sim uma demonstração de como todas as áreas 
são importantes e dialogam entre si. 
Nenhum espaço é considerado marginal, tudo é muito bem aproveitado e apropriado 
para diferentes idades e níveis de desenvolvimento, em cada local se enxerga alguma forma 
de promover e estimular, tanto o olhar, como a imaginação das crianças, sempre de forma 
apropriada, agradando-as e encantando-as. Tornando-se um local não somente organizado, 
mas ativo, que respeita o tempo e o espaço de cada um, que considera o ritmo, as 
necessidades e especificidades de cada criança. 
[...]. Nada é considerado como espaço marginal. Por exemplo, os espelhos nos 
banheiros e lavabos são cortados em diferentes formatos, para estimular as crianças 
a olhar para suas imagens de uma forma divertida. Os tetos são usados como espaço 
para a colocação de muitos tipos diferentes de esculturas aéreas ou belos móbiles, 
todos feitos com materiais transparentes, coloridos e incomuns, construídos pelas 
crianças e pendurados pelos professores. Existem paredes de vidro, para criar-se 
uma continuidade entre os jardins interiores e os jardins externos; contribuem para 
termos muita luz natural e oferecem uma ocasião para que se brinque com 
transparências e reflexos. As paredes de vidro também separam os espaços de 
trabalho para a criação de uma sensação comunitária. Entretanto, se alguém deseja 
estar sozinho, trabalhar só ou conversar com um amigo, existem várias opções, tais 
como o espaço dos mini-ateliers ou outros pequenos compartimentos fechados onde 
podemos nos recolher e passar algum tempo. (EDWARDS, GANDINI E FORMAN, 
1999, p. 153). 
 
No entanto, vemos como em Reggio Emilia, que o papel do professor engloba 
diversos papéis, ao defini-lo durante as discussões sobre a base do que estes professores 
fazem para promover o crescimento intelectual, inicia-se observando que não é possível ter 
uma cultura que exista sem a imagem das crianças, pois “as crianças, como entendidas em 
Reggio, são protagonistas ativas e competentes que buscam a realização através do diálogo e 
da interação com outros, na vida coletiva das salas de aula, da comunidade e da cultura, com 
os professores servindo como guias” Edwards, Gandini e Forman (1999, p. 160).  
A atenção por parte dos professores é constante, com relação às atividades que as 
crianças estão fazendo, pois acreditam que, 
[...] quando as crianças trabalham em um projeto de interesse para elas, encontrarão 
naturalmente problemas e questões que desejarão investigar.  [...]. Servem como 
seus parceiros apoiando-as e oferecendo auxílio, recursos e estratégias para que 
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possam prosseguir quando encontram dificuldades. (EDWARDS, GANDINI E 
FORMAN, 1999, p. 164). 
 
Desta forma, o objetivo dos professores, não é tornar mais fácil a aprendizagem, de 
modo que ela se torne mais leve, muito pelo contrário, seu objetivo, é incentivar cada vez 
mais. Estimulando as crianças, fazendo com que os problemas sejam mais complexos, 
envolvendo e empolgando ainda mais estas crianças. Encorajando-as, mas não deixando que 
façam tudo somente por si e sim contribuindo e ajudando-as a chegarem às suas metas. 
Os professores e atelieristas de Reggio Emilia, se engajam entre si, para discutir com 
seus colegas, uma auto-avaliação de seus comportamentos com relação ao ensino, e isso se 
torna um grande diferencial dos educadores de lá, pois: 
[...]. Assim como eles vêem as crianças como aprendendo melhor pela comunicação, 
conflito e ação em conjunto, também vêem a si mesmos como aprendendo dessa 
maneira. Vêem o trabalho e o desenvolvimento dos professores como uma atividade 
pública, que ocorre dentro da vida compartilhada da escola, da comunidade e da 
cultura; colocam um forte valor sobre si mesmos, comunicando e interagindo dentro 
e fora da escola. (EDWARDS, GANDINI E FORMAN, 1999, p. 175). 
 
Essa interação permite um auxílio mútuo entre eles, o que contribui muito, 
considerando que não é uma tarefa fácil de se executar para efetuar de fato estes ideais, que 
exigem muito diálogo por parte deles. Mas a recompensa é extremamente gratificante, 
considerando o bem que vai trazer para cada ser humano. 
De acordo com Duarte Júnior, podemos observar que todas as pessoas que 
percorreram o caminho escolar, já tiveram, sejam obrigadas ou não, a chance de participar das 
aulas de arte. As aulas estavam no currículo, seja de forma reduzida, em comparação as 
matérias tidas como “mais importantes”, para um futuro promissor.   
[...] Era preciso saber os teoremas de cor, os modos dos verbos, a localização da 
Patagônia, a data da Lei do Ventre Livre e o que significava sístole e diástole, se 
quiséssemos seguir adiante. Seguir adiante: cursar o ensino médio, um bom cursinho 
e entrar numa universidade. Na Universidade finalmente aprenderíamos a ser 
cidadão respeitável, um profissional, que ao receber o diploma daria o último passo 
no aprendizado da seriedade. Devolvidos à sociedade seríamos então tratados por 
“doutor” e seríamos felizes, trabalhando seriamente a favor de nosso progresso e do 
desenvolvimento da nação. (DUARTE JR., 2009, p. 9). 
 
Dentre as lembranças das aulas de arte, se tinha a bagunça e a diversão que era feita 
com as tintas, o que levava a concluir, segundo Duarte Júnior, que: “[...] as aulas de arte 
serviam mesmo é para divertir, para aliviar a tensão provocada por todos aqueles outros 
professores sisudos e suas exigências intermináveis” (2009, p.10). Fazendo com que 
atualmente, as pessoas que se formaram em suas profissões pensassem deste modo, ao olhar: 
“[...] como médicos, engenheiros, psicólogos ou economistas, não veríamos nenhuma 
“utilidade” naquelas atividades, além de diversão. Jamais aquelas aulas poderiam ter 
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cumprido outra finalidade, jamais elas poderiam fazer de nós um “doutor” mais eficiente” 
Duarte Jr. (2009, p.10). 
A partir disto que vem a indagação de Duarte Júnior: 
Mas será que não poderiam mesmo? Será que a arte, na vida do homem, não é algo 
mais do que simples lazer? (Se bem que o lazer é importantíssimo,) Será que, 
espremida entre as disciplinas “sérias”, as aulas de arte não estariam relegadas a 
segundo ou terceiro plano pelo próprio sistema educacional? Será que não haveria 
uma forma de a arte contribuir mais efetivamente para o nosso desenvolvimento? 
(DUARTE JR., 2009, p. 9). 
 
Para conseguir responder estes questionamentos, Duarte Júnior mostra que temos de 
observar primeiramente a diferença que há entre duas palavras: agradável e útil. Geralmente, 
o que é útil e considerado algo sério, pertencem a um grupo de coisas que distinguimos como 
cansativas, que dão trabalho, ou seja, todos os deveres e responsabilidades que somos 
obrigados a realizar, querendo ou não realizá-las, são elas vistas como algo obrigatório para 
garantir a sobrevivência na atualidade que vivenciamos em nossas cidades. Agora, agradáveis, 
são as que nos dão alegria, que estão associadas às folgas, descanso, feriados e períodos de 
férias, das quais esperamos determinado tempo para desfrutar disto, depois de termos 
realizado as atividades consideradas cansativas e até desagradáveis, das quais é obrigatório 
fazer. A separação que é feita entre o útil e o agradável, não fica somente entre as atividades 
que realizamos no cotidiano, mas também na organização interior e mental, na qual temos que 
fazer uma separação dos sentimentos pessoais e emoções do intelecto e do raciocínio. Isto é, 
“há locais e atividades onde devemos ser “racionais” apenas, deixando de lado as emoções. Já 
em outros, podemos sentir e manifestar dor, prazer, amor, alegrias, tristezas etc” Duarte Jr. 
(2009, p.11). Parece que estamos, como que em bloquinhos, cada um com um compartimento, 
que nos divide e faz com que tenhamos que separar tudo assim, segregando, se quisermos ser 
bem sucedidos, é deste modo que nos é mostrado, caso se queira obter o sucesso. 
Por isso nossas escolas iniciam-nos, desde cedo, na técnica do esquartejamento 
mental. Ali devemos ser apenas um homem pensante. As emoções devem ficar fora 
das quatro paredes das salas de aula, a fim de não atrapalhar nosso desenvolvimento 
intelectual. Os “recreios” e as “aulas de arte” são os únicos momentos em que a 
estrutura escolar permite alguma fluência de nossos sentimentos e emoções. E há 
jeito de ser diferente? (DUARTE JR., 2009, p. 11). 
 
Quem sabe, haja jeito de ser diferente. Pode ser que as emoções não atrapalhem, 
como se pensa, o desenvolvimento intelectual. Talvez as duas, emoção e razão se 
complementem, se desenvolvendo de forma mútua. E foi através desta forma de se pensar e 
acreditar nesta possibilidade, que estudiosos fizeram uma proposta fundamentada no que 
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sentimos. “Uma educação que partisse da expressão de sentimentos e emoções. Uma 
educação através da arte” Duarte Jr. (2009, p.12).  A expressão: 
[...] – educação através da arte –, criada por Herbert Read em 1943, popularizou-se e 
chegou até nós. Posteriormente foi abreviada e simplificada para: arte-educação, 
mas seu espírito original ainda continua vivo. É preciso dirimir dúvidas desde já: 
arte-educação não significa o treino para alguém se tornar um artista, não significa a 
aprendizagem de uma técnica, num dado, ramo das artes. Antes, quer significar uma 
educação que tenha a arte como uma de suas principais aliadas. Uma educação que 
permita uma maior sensibilidade para com o mundo que cerca cada um de nós. 
(DUARTE JR., 2009, p. 12). 
 
A fim de que analisemos de forma adequada, o pensamento que constitui a arte-
educação, Duarte Júnior, diz que é preciso “[...] decompor o termo em seus elementos 
constituintes” (2009, p.13).  Ou seja, separá-lo em arte e educação, procurando esclarecer, de 
forma separada, a arte e a educação. Sendo assim, através desta análise: “[...] encontraremos a 
convergência de uma série de elementos da arte e da educação para um ponto comum: a 
criação de um sentido para as nossas vidas” Duarte Jr. (2009, p.13).   
Para dar início a compreensão, é preciso começar pelo processo de aprendizagem, 
considerando que a educação se baseia em um processo básico do indivíduo.  Através de três 
questionamentos, “Como aprendemos? O que aprendemos? Para que aprendemos” Duarte Jr. 
(2009, p.13).  Segundo ele, estes três questionamentos constituem “[...] todo o edifício 
educacional, ou melhor, todo o edifício da vida humana construída neste mundo” Duarte Jr. 
(2009, p.13).   
Ao contrário do animal, que é treinado, adestrado para responder aos sinais, o ser 
humano aprende, transformando e modificando o meio em que vive, possuindo um 
comportamento simbólico. “Nós possuímos uma dimensão a mais em relação ao animal, que 
transforma radicalmente a vida meramente biológica em algo qualitativamente diferente. Esta 
dimensão é a dimensão simbólica do mundo humano: a palavra” Duarte Jr. (2009, p. 16). A 
vida humana, nossa existência, é dotada de sentido, portanto são as palavras que nos 
concedem este sentido. Sendo assim, todo processo de aprendizagem e conhecimento do ser 
humano, ocorre acerca de dois elementos: suas vivências e suas simbolizações, sendo o 
primeiro o que é vivenciado, sentido e o segundo tudo que é pensado. Pois buscamos, atribuir 
um significado a tudo que vivenciamos, experimentamos, sentimos, enxergamos, por meio 
dos símbolos, que são as palavras. Tudo que é novo, aprendemos a partir das vivências 
próprias de cada ser humano. Aqui está a distinção de adestramento e aprendizagem. “No 
adestramento há uma resposta fixa a um sinal, também fixo. Na aprendizagem há a abstração 
do significado que os símbolos permitem. E apenas o homem constrói símbolos” Duarte Jr. 
(2009, p. 23). 
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Por esta razão: 
[...] uma educação que apenas pretenda transmitir significados que estão distantes da 
vida concreta dos educandos, não produz aprendizagem alguma. É necessário que os 
conceitos (símbolos) estejam em conexão com as experiências dos indivíduos. 
Voltamos assim à dialética entre o sentir (vivenciar) e o simbolizar. (DUARTE JR., 
2009, p. 23). 
 
E aprender, não é ficar decorando, a aprendizagem é “[...] um processo que mobiliza 
tanto os significados, os símbolos, quanto os sentimentos, as experiências a que eles se 
referem” Duarte Jr. (2009, p. 23-24). Logo, decorar, é semelhante ao que acontece com o 
animal, “[...] uma resposta fixa, sem criatividade, a um estímulo fixo” Duarte Jr. (2009, p. 
24). E infelizmente a nossa escola, às vezes se assemelha mais a um adestramento do que na 
direção à aprendizagem.  
Sendo assim: 
[...] em nosso ambiente escolar, essa separação razão-emoção é não só mantida 
como estimulada. Dentro de seus muros o aluno deve penetrar despindo-se de toda e 
qualquer emotividade. Sua vida, suas experiências pessoais não contam. Ele ali está 
apenas para “adquirir conhecimentos”, sendo que “adquirir conhecimentos”, neste 
caso, significa tão-somente “decorar” fórmulas e mais fórmulas, teorias e mais 
teorias, que estão distantes de sua vida cotidiana. Por isso, pouca aprendizagem 
realmente ocorre em nossas escolas: somente se aprende quando se parte das 
experiências vividas e sobre elas se desenvolve a aplicação de símbolos e conceitos 
que as clarifiquem. (DUARTE JR., 2009, p. 32). 
 
Já cedo à escola faz a separação da razão e dos sentimentos. Seguindo o raciocínio 
que comanda a sociedade moderna industrial, de que os seres humanos devem produzir, não 
permitindo que suas emoções ou valores individuais interfiram nesse sistema. Essa divisão é 
estimulada e mantida na escola, visto que seu objetivo é o de preparar mão-de-obra pra 
sociedade moderna industrial. Fazendo com que seja imposto o ponto de vista de mundo de 
classes dominantes, desassociando da vida real dos educandos os conceitos transmitidos na 
escola. “A educação, que deveria significar o auxílio aos indivíduos para que pensem sobre a 
vida que levam, que deveria permitir uma visão do universo cultural em que estão inseridos, 
se desvirtua nas escolas” Duarte Jr. (2009, p. 34). 
Sabemos que toda cultura possui concepções próprias, representativas de cada 
cultura, que envolvem seus hábitos, costumes, religião, valores, entre outros. Mas um fato 
comum a todas elas, independente de serem culturas mais antigas ou atuais, é a arte. 
Inclusive, muitos registros de antepassados, foram tudo que ficou, de determinadas culturas. 
Independente da cultura há alguma produção artística, quer seja de um modo mais simples 
com pinturas corporais feitas com tintas ou até mais elaboradas com o uso das tecnologias que 
temos atualmente. Observamos que a arte está presente desde a antiguidade.  
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Quanto a esta permanência da arte na existência humana, Duarte Júnior ressalta: 
Já que notamos essa permanência da arte na vida humana, convém que analisemos 
em suas linhas gerais. Ou seja: vamos procurar entendê-la sob o ponto de vista de 
sua estrutura e de sua função, para o homem. É provável que nos seus primórdios, a 
arte esteve ligada às manifestações religiosas das tribos primitivas. Ambas – arte e 
religião – constituíam um todo indivisível, que só posteriormente foi partido em dois 
fenômenos distintos. O esforço humano para ordenar e dar um sentido ao universo 
encontrou nesta “arte-magia” primitiva um poderoso meio de ação. Através dela a 
imaginação humana podia se tornar concreta, isto é: a capacidade original do 
cérebro de produzir imagens se aperfeiçoava, por transformar tais imagens em ações 
e produtos gravados no mundo. (DUARTE JR., 2009, p. 38). 
 
Com isto, vemos a presença da arte em todas as culturas.  
Mas quando nos referimos à linguagem, vemos que arte não é linguagem, visto que: 
“esta é uma maneira errônea de se pensar na arte, pois ela não é uma linguagem: não 
transmite significados conceituais. Arte não é linguagem, pelo seguinte motivo principal: 
porque suas formas não podem ser consideradas símbolos, como são as palavras” Duarte Jr. 
(2009, p. 45). Sendo que a palavra é um símbolo a fim de simbolizar ideias, conceitos.  
Na arte, por outro lado, não há convenções explicitamente formuladas. As formas da 
arte não são propriamente símbolos convencionais. O sentido expresso por uma obra 
de arte reside nela mesma, e não fora, como se ela fosse apenas um suporte para 
transportar um significado determinado. (DUARTE JR., 2009, p. 45). 
 
Não é possível fazer a tradução de uma obra de arte em outra obra de arte, como se é 
possível traduzir uma palavra ou um texto em outra língua, por exemplo, atribuindo um 
significado, ou expressão com sentido aproximado, como é feito quando traduzimos algo. O 
sentido encontrado na arte habita em seus traços, contornos e formas, que ao serem mudados, 
causariam alterações no seu sentido real. Duarte Jr. faz uma observação no que diz respeito a: 
“quando dizemos que a arte não é uma linguagem estamos, então, querendo diferenciá-la de 
nossa linguagem conceitual, discursiva. Estamos querendo demonstrar, que sua forma de 
exprimir sentidos é diferente da maneira de transmitir significados da linguagem” (2009, p. 
47).  
A arte, em todas as suas manifestações, é, por conseguinte, uma tentativa de nos 
colocar diante de formas que concretizem aspectos do sentir humano. Uma tentativa 
de nos mostrar aquilo que é inefável, ou seja, aquilo que permanece inacessível às 
redes conceituais de nossa linguagem. As malhas dessa rede são por demais largas 
para capturar a vida que habita os profundos oceanos de nossos sentimentos. Ali, 
quem se põem a pescar são os artistas. (DUARTE JR., 2009, p. 49). 
 
Por meio da arte, vários pontos e particularidades de nosso sentir, nos são 
demonstrados, “[...] numa determinada conformação, que se oferece à nossa percepção de 
maneira mais abrangente que outras espécies de símbolos – como os linguísticos, por 
exemplo” Duarte Jr. (2009, p. 51).  Deve-se observar a partir disto os dois modos de acesso a 
arte, por meio do artista e por meio do espectador, isto é “[...] na criação e na fruição das 
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obras de arte” Duarte Jr. (2009, p. 51). Criar pressupõe a elaboração, criação de coisas, que 
podem ser ideias ou objetos, que até aquele determinado momento não existiam no mundo. 
Ação esta, na qual se atua a imaginação, capacidade essencial do ser humano. Até nas atitudes 
e práticas mais comuns do nosso dia-a-dia, a nossa imaginação tem a sua função. Sendo 
assim, vemos que: “Pela imaginação o homem ordena o mundo numa estrutura significativa, 
já que linguagem e imaginação se desenvolvem conjuntamente. Por ela o homem projeta 
aquilo que ainda não existe, aquilo que poderia ser, como fruto de seu trabalho” Duarte Jr. 
(2009, p. 52). 
Além disto, precisamos observar que em todo ato de criar, não temos somente a 
movimentação da razão e da lógica, que ocorre por meio dos símbolos, dado que: 
[...]. Como já se observou, nossa razão, nossos símbolos (linguísticos, matemáticos, 
etc.) estão sempre apoiados em nossas vivências, em nossos sentimentos. Não há 
“pensamento puro”, estritamente lógico: ao pensar, mobilizamos tanto os símbolos, 
como os sentimentos a eles subjacentes. Desta forma, mesmo nos atos de criação 
filosófica e científica estão envolvidos os sentimentos humanos – os valores e as 
emoções. (DUARTE JR., 2009, p. 53). 
 
Além do mais, este ato criativo ocorre bem mais na esfera do sentir do que na do 
simbolizar. Acontece que ao criar, há um movimento dos sentimentos próprios de cada ser 
humano “[...] que vão sendo confrontados, aproximados, fundidos, para posteriormente serem 
simbolizados, transformados em formas que se oferecem à razão, ao pensamento” Duarte Jr. 
(2009, p. 53). Diante disto, vemos que o ato de criar, é bem mais fruto de sentimentos, de que 
ações estritamente lógicas. O ato de criar acaba sendo também um ato de rebeldia, pois recusa 
o que já existe para propor algo novo, sendo que o surgimento deste novo vem por meio da 
insatisfação em relação ao que é estipulado. Ou seja, todo ato criativo, acaba sendo visto 
como um ato de rebeldia, uma vez que pretende mudar, modificar, alterar, transformar, entre 
outros, o que já existe.  
Quanto ao ato de criação com relação ao trabalho do artista, vemos que nas obras de 
arte, os artistas buscam a concretização por meio das formas que a compõem, elementos do 
sentimento humano, do seu sentir. Oferecendo estes elementos para nossa compreensão e 
percepção, por meio das formas utilizadas por aquele artista. Entretanto, é necessário não 
confundir uma coisa, embora seja dito que a arte concretiza estes sentimentos, não quer dizer 
exatamente que os artistas, na construção de sua obra, vá somente e unicamente expressar 
seus sentimentos. A obra de arte não é simplesmente a representação do interior do artista, 
longe disso. “Sua capacidade expressiva reside justamente em sua sensibilidade para captar os 
meandros dos sentimentos da comunidade humana e exprimi-los em formas Simbólicas” 
Duarte Jr. (2009, p. 55). É certo:  
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[...] que essa captação se dá a partir de seus próprios sentimentos e de sua “visão de 
mundo”. Sua percepção dos sentimentos humanos está sempre, em última análise, 
baseada em seus próprios sentimentos. Mas afirmar que em sua obra o artista 
exprime apenas os seus sentimentos, é empobrecer o sentido de sua práxis (de seu 
trabalho). (DUARTE JR., 2009, p. 55-56). 
 
Com tudo isto, observamos o ponto de vista do artista. Diante disso Duarte Jr. nos leva 
a observar também o ponto de vista do espectador das obras de arte, com o intuito de analisar 
este processo que ocorre nos espectadores das obras de arte. Ao analisar a experiência 
estética, que é a da beleza. Chegamos a conclusão de que “[...] o belo não reside nem nos 
objetos nem na consciência dos sujeitos, mas nasce do encontro dos dois. A beleza se coloca 
entre o homem e o mundo, entre a consciência e o objeto. A beleza habita a relação” Duarte 
Jr. (2009, p. 57-58). 
O que ocorre na experiência estética, contudo, é que a consciência procura apreender 
o objeto desvencilhando-se dos laços condicionantes da linguagem conceitual. Nela 
o homem apreende o mundo de maneira total, sem a mediação parcializante dos 
conceitos linguísticos. Na experiência estética suspendemos nossa “percepção 
analítica”, “racional”, para sentir mais plenamente o objeto. Deixamos fluir nossa 
corrente de sentimentos, sem procurar transformá-la em conceitos, em palavras. 
Sentimos o objeto, e não, pensamos nele. No momento dessa experiência ocorre 
como que uma “suspensão” da vida cotidiana, uma “quebra” nas regras da 
“realidade”. (DUARTE JR., 2009, p. 58-59). 
 
A vivência e experiência que a arte nos possibilita, é com certeza, extremamente 
agradável e prazerosa. Não traduzimos as obras em palavras e sim a vivenciamos e sentimos. 
Ao contrário de quando vemos algo, como, por exemplo, uma pêra, que ao depender da 
iluminação onde ela esteja fique em um tom meio alaranjado, a tendência será sempre de falar 
que aquela pera é amarela, pois os conceitos que foram aprendidos antes, de que toda pêra é 
amarela, nos levam a ter essa percepção, diferente da experiência estética, da qual 
vivenciamos isso em um nível sentimental, sem o intermédio conceitual da linguagem. Cada 
pessoa irá viver isso de modo particular, de acordo com as particularidades e pormenores que 
são singulares. O sentido das obras de arte, a maneira de como o tema é visto, são concedidos 
principalmente pelos espectadores.  
Discutimos “[...] que nossas modernas sociedades industriais estão fundadas sobre 
uma cisão básica da personalidade humana: aquela entre o sentir e o pensar, entre a razão e as 
emoções” Duarte Jr. (2009, p. 63). Sendo que a civilização ocidental, desde cedo se constituiu 
na primazia da razão, do trabalho e da natureza infinita, definindo-a como: 
A primazia da razão – a razão tem o poder de solucionar qualquer problema, e os 
únicos problemas reais são aqueles propostos pela ciência.  
A primazia do trabalho – deve-se trabalhar incessantemente para a produção de 
bens; deve-se orientar nossa ação sempre na direção de fins utilitários.  
A natureza infinita – desenvolvimento significa a produção cada vez maior de 
produtos manufaturados, acreditando-se que a natureza, de onde são retiradas as 
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matérias-primas, seja inesgotável. (Tais postulados são citados pelo filósofo francês 
Roger Garaudy, em sua obra: O ocidente é um acidente: Por um diálogo das 
civilizações. Rio de Janeiro, Salamandra, 1978). (GARAUDY, 1978, apud 
DUARTE JR., 2009, p. 63-64). 
 
Acontece que o primeiro ponto destes três postulados, dirige para uma civilização 
totalmente racional, sendo a razão a principal, colocando em desvantagem emoções e valores 
importantes e básicos da vida humana. O segundo postulado leva-nos a abandonar o que é 
recreativo, divertido, o lúdico, menosprezando as atividades de lazer, considerando-as como 
não tão importantes, ou seja, atividades que só devem ser feitas se houver um tempo 
sobrando, como não sendo primordiais. Por último, o terceiro traz uma ideia de 
desenvolvimento constante, a produção não é somente para atender o que é necessário para a 
humanidade, muito pelo contrário, é preciso gerar necessidades novas na humanidade, a fim 
de vender novidades, produtos modernos e atuais, que atendam essa novas necessidades que 
vão surgindo.  
A volta da valorização da imaginação e da beleza achou por meio da arte e do 
brinquedo, dois parceiros importantes. E indagou o porquê de não se educar as futuras 
gerações, não cometendo mais os erros do passado. E mais:  
[...]. Por que não se entender a educação, ela mesma, como algo lúdico e estético? 
Por que, ao invés de fundá-la na transmissão de conhecimentos apenas racionais, 
não fundá-la na criação de sentidos considerando-se a situação existencial concreta 
dos educandos? Por que não uma arte-educação? (DUARTE JR., 2009, p. 65). 
 
E completa, nos levando a pensar e indagar, de que maneira a arte pode vir a ser uma 
ferramenta na formação integral do homem e da maneira que a arte educa. Questões 
essenciais, da qual a resposta esclarece todos os propósitos do que vimos aqui e denominamos 
de arte-educação.  
Este despertar da arte e o que ela concretiza em cada um, é descrito lindamente por 
Duarte Jr. e não poderia deixar de citar: 
Sendo a arte a concretização dos sentimentos em formas expressivas ela se constitui 
num meio de acesso a dimensões humanas não passíveis de simbolização conceitual. 
A linguagem toma o nosso encontro com o mundo e o fragmenta em conceitos e 
relações, que se oferecem à razão, ao pensamento. Enquanto a arte procura reviver 
em nós esse encontro, esse “primeiro olhar” sobre as coisas, imprimindo-o em 
formas harmônicas. Pela arte somos levados a conhecer melhor nossas experiências 
e sentimentos, naquilo que escapam à linearidade da linguagem. Quando, na 
experiência estética, meus sentimentos entram em consonância (ou são despertados) 
por aqueles concretizados na obra, minha atenção se focaliza naquilo que sinto. A 
lógica da linguagem é suspensa e eu vivo meus sentimentos, sem tentar “traduzi-los” 
em palavras. (DUARTE JR., 2009, p. 65-66). 
 
Consequentemente, a arte é uma forma que desperta as pessoas a fim de que deem 
uma atenção maior no processo de sentir, que é próprio e singular de cada um. Ocorre que a 
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escola fortalece e reforça em seu ambiente o raciocínio lógico, fazendo com que o primordial 
seja o que é compreendido logicamente. Tem de se aprender os conceitos prontos e objetivos, 
dos quais a escola difunde para todos, sem considerar as particularidades e singularidades, 
não respeitando as características próprias de cada um. Durante esse processo, os alunos não 
tem a chance de desenvolver o seu próprio ponto de vista, “[...] elaborar sua “visão de 
mundo”, com base em suas próprias percepções e sentimentos” Duarte Jr. (2009, p. 66). Por 
meio da arte, é possível incitar a concentração e atenção de todos, em direção ao seu modo 
pessoal de sentir, de maneira singular, própria de cada um, da qual se constituem todos os 
demais processos racionais. “Encontrando nas formas artísticas Simbolizações para os seus 
sentimentos, os indivíduos, ampliam o seu conhecimento de si próprios através da descoberta 
dos padrões e da natureza de seu sentir” Duarte Jr. (2009, p. 66).  
No entanto, a arte não possibilita somente um modo de acessar os sentimentos, ela 
permite também “[...] o seu desenvolvimento, a sua educação” Duarte Jr. (2009, p. 66). 
Quando se questiona, de que maneira poderiam ser desenvolvidos e educados os sentimentos, 
Duarte Jr. indica que: 
[...]. Da mesma forma que o pensamento lógico, racional, se aprimora com a 
utilização constante de símbolos lógicos (linguísticos, matemáticos, etc.), os 
sentimentos se refinam pela convivência com os Símbolos da arte. O contato com 
obras de arte conduz à familiaridade com os Símbolos do sentimento, propiciando o 
seu aprimoramento.  (DUARTE JR., 2009, p. 66). 
 
Uma vez que as escolas estão direcionadas apenas para o preparo de mão-de-obra, 
observamos que se este não fosse o intuito principal, “conhecer as próprias emoções e ver 
nelas os fundamentos de nosso próprio “eu” é a tarefa básica que toda escola deveria propor 
[...]” Duarte Jr. (2009, p. 67). Ou seja, isto deveria ser o básico que a escola deveria 
possibilitar. Há um pequeno espaço para sonhar, imaginar na realidade vivenciada no 
cotidiano e na escola, se reforça tudo isso, tendo em vista que as respostas já estão feitas, 
sobrando ao aluno somente assimilar todo aquele conteúdo pronto. A escola acaba deixando 
de criar, para reproduzir o que já é existente. “Ora, a arte se constitui num estímulo 
permanente para que nossa imaginação flutue e crie mundos possíveis, novas possibilidades 
de ser e sentir-se” Duarte Jr. (2009, p. 67). Através da arte, nossa imaginação é chamada a 
mover-se, a agir, quebrando o pequeno espaço que o dia-a-dia deixa reservado para a arte.  
Deste modo, a imaginação fica como se fosse uma coisa proibida na civilização que 
enxerga tudo de modo racional.  “Devemos nos adaptar às “coisas como são”, à “realidade” 
da vida, sem perdermos o nosso tempo com sonhos e visões utópicas” Duarte Jr. (2009, p. 
68). No entanto, os projetos e sonhos de cada pessoa, que movimentam o mundo. Visto que: 
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“através de visões utópicas o homem desperta para outras realidades possíveis, diversas 
daquelas em que ele está inserido” Duarte Jr. (2009, p. 68). Isto é, a utopia constitui um fator 
essencial neste processo de construção do mundo de cada indivíduo.  
Ao propor novas “realidades possíveis”, a arte permite que, além de se despertar 
para sentidos diferentes, se perceba ainda o quão distante se encontra nossa 
sociedade de um estado mais equilibrado, lúdico e estético. A utopia é também uma 
forma de tomarmos consciência do que existe atualmente, de tomarmos consciência 
do atual estado do mundo humano. (DUARTE JR., 2009, p. 68). 
 
Pelo aspecto utópico da arte, notamos que a arte compõe um componente pedagógico 
essencial para o ser humano. Bem como, também pela arte, somos conduzidos ao 
conhecimento de coisas, das quais não teríamos a chance de vivenciar, conhecer e 
experimentar no dia-a-dia de nossas vidas. Sendo que isto é algo essencial para a 
compreensão das experiências vivenciadas por outras pessoas e para exemplificar essa 
sensação, podemos notar: 
Quando, no cinema, sinto as emoções do alpinista, quando, no teatro, sinto o drama 
do preso político, quando diante das telas de Portinari, sinto a tragédia dos retirantes, 
descubro meus sentimentos perante as situações (ainda) não vividas por mim, que 
não me são acessíveis em meu dia-a-dia (DUARTE JR., 2009, p. 69). 
 
Dessa forma, a arte proporciona o alcance tanto de sentimentos, como de 
acontecimentos, situações, das quais estão longe de nossa rotina.  
O ser humano torna-se pleno fruindo, fazeno ou apreciando a arte, pensa Ernst 
Fischer: 
O desejo do homem de se desenvolver e completar indica que ele é mais que um 
indivíduo. Sente que só pode atingir a plenitude que potencialmente lhe concernem, 
que poderiam ser dele. E o que o homem sente como potencialmente seu inclui tudo 
aquilo de que a humanidade, como um todo, é capaz. A arte é o meio indispensável 
para esta união do indivíduo como o todo; reflete a infinita capacidade humana para 
a associação, para a circulação de experiências e ideias. (FISCHER, 1976, p.13, 
apud DUARTE JR., 2009, p. 69). 
 
A articulação do que é vivenciado, ou seja, sentido pelo ser humano e do que é 
simbolizado, isto é, pensado, constitui o processo de conhecimento. Possibilitando acessar 
vivências e experiências, pelo caminho do sentimento, dado que a arte constitui em nós meios 
para compreender melhor determinadas situações. Uma vez que, a mera transmissão dos 
conhecimentos, que não agregam de maneira nenhuma aos sentimentos das pessoas, não 
garante que aconteça o real processo de aprendizagem. Possibilitar por intermédio da arte uma 
experiência maior e uma vivência melhor dos sentimentos é uma maneira de compreender o 
processo de aprendizagem em sua totalidade e não somente no seu aspecto simbólico, do 
modo como é feito nas escolas tradicionais.  
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Além disso, é preciso olhar também para o aspecto sociocultural da educação que é 
propiciado pela arte, considerando que a arte está a todo o momento colocada em um contexto 
histórico e cultural. Através da arte, culturas retratam e representam determinada época, os 
sentimentos que a acompanhavam e o modo como sentiam a própria realidade de vida em um 
certo momento da vida. “As diversas modalidades do significado, ou os diversos campos do 
conhecimento – científico, filosófico, religioso, estético – mesclam-se na constituição do 
estilo que é vivido pelos indivíduos. E esse estilo encontra na arte a sua expressão plena” 
Duarte Jr. (2009, p. 70). Desse modo, o contato que há com as produções artísticas da sua 
cultura e de seu tempo, faz com que aquela pessoa vivencie sentimentos da sua época.  
Ao conhecer a arte de sua cultura e de seu tempo, se alcança fundamentos dos quais 
possibilitam uma simultânea percepção e compreensão do significado da vida que está sendo 
vivenciada neste momento, agora. “Em termos interculturais a arte também apresenta um 
importante elemento pedagógico” Duarte Jr. (2009, p. 71). Porque a oportunidade que é 
oferecida, de vivenciar produções artísticas de outras culturas, permite uma maior facilidade 
na compreensão do significado da vida que estas culturas estrangeiras dão. Logo, a arte 
possibilita diretamente o contato com os sentimentos da própria cultura do indivíduo, como 
também, de diferentes culturas.  
Porém, esse fato funciona como uma faca de dois gumes. Pois através da arte, a 
moderna civilização industrial (especialmente com relação aos países hegemônicos) 
tem penetrado em diferentes culturas com o intuito de amoldar-lhes os sentimentos. 
E isto com a finalidade de condicionar e formar novos mercados para os seus 
produtos, para a sua dominação econômica. Quando um povo abandona os seus 
padrões estéticos em favor de padrões estrangeiros – brotados de condições diversas 
de vida –, deixa de sentir com clareza. Perde-se em Símbolos que não lhe são 
totalmente expressivos, acabando por produzir uma arte amorfa, inexpressiva e sem 
vida. (DUARTE JR., 2009, p. 71-72). 
 
Deve-se ter cautela cada vez que se trabalha com a arte desenvolvida por culturas de 
outros povos, no âmbito educacional. “Porque mais do que agentes educacionais, podemos 
estar nos tornando agentes invasores: instrumentos de dominação a serviço de prioridades 
econômicas estrangeiras” Duarte Jr. (2009, p. 72).  Logo, é essencial, incentivar e estimular os 
padrões estéticos próprios de nossa cultura, não de modo desvalorizado, como se fosse algo 
menor com relação a outras culturas e sim tornando conhecida nossa própria cultura desde sua 
origem cultural, conhecendo e vivenciando os sentimentos da própria cultura.  
Tem de se considerar:  
[...] que arte-educação não significa o treino para alguém se tornar um artista. Ela 
pretende ser uma maneira mais ampla de se abordar o fenômeno educacional 
considerando-o não apenas como transmissão simbólica de conhecimentos, mas 
como um processo formativo do humano. Um processo que envolve a criação de 
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um sentido para a vida, e que emerge desde os nossos sentimentos peculiares. 
(DUARTE JR., 2009, p. 72). 
 
Atualmente, a escola está caracterizada por uma submissão do aluno ao seu modo de 
impor verdades e conhecimentos prontos. Nela, não tem um lugar, a fim de que cada aluno 
possa construir seu próprio modo de enxergar o mundo, segundo sua realidade vivida. Pois a 
escola já ensina respostas prontas, que em grande parte não condiz com as perguntas e 
dúvidas de cada aluno.  
De certa forma, estas dúvidas nem chegam ao menos a serem postas, visto que os 
professores já separam os conteúdos que devem ou não ser aprendidos, previamente. Muitas 
vezes se cria um ambiente, no qual se é medido em valores de notas altas, provas com bom 
desempenho, para poder prosseguir os anos seguintes na escola, ou melhor, para poder passar 
de ano, no qual, nada disso se vincula a vida que é vivenciada por cada aluno.    
Logo, vemos novamente a importância da arte, tendo em vista que:  
Pela arte, no entanto, o indivíduo pode expressar aquilo que o inquieta e o preocupa. 
Por ela este pode elaborar seus sentimentos, para que haja uma evolução mais 
integrada entre o conhecimento simbólico e seu próprio “eu”. A arte coloca-o frente 
a frente com a questão da criação: a criação de um sentido pessoal que oriente sua 
ação no mundo. (DUARTE JR., 2009, p. 73). 
 
Em razão disso, na arte-educação o resultado final alcançado não é o que tem 
importância, nem a criação de obras de arte que são consideradas boas, pois:  
[...]. Antes, a atenção deve recair sobre o processo de criação. O processo pelo qual 
o educando deve elaborar seus próprios sentidos em relação ao mundo à sua volta. A 
finalidade da arte-educação deve ser, sempre, o desenvolvimento de uma 
consciência estética. (DUARTE JR., 2009, p. 73).   
 
Sendo que esta consciência estética, expressa bem mais que simplesmente apreciar a 
arte.  
[...] Ela compreende justamente uma atitude mais harmoniosa e equilibrada perante 
o mundo, em que os sentimentos, a imaginação e a razão se integram; em que os 
sentidos e valores dados à vida são assumidos no agir cotidiano. [...]. Em nossa atual 
civilização (antiestética por excelência), consciência estética significa uma 
capacidade de escolha, uma capacidade crítica para não apenas se submeter à 
imposição de valores e sentidos, mas para selecioná-los e recriá-los segundo nossa 
situação existencial. (DUARTE JR., 2009, p. 73-74).   
 
Portanto, arte-educação não é simplesmente incluir a educação artística no currículo 
das escolas. Uma vez que, a partir da estrutura que atualmente é mantida “[...] 
(compartimentada e racionalista) de nossas escolas, a arte ali se torna apenas uma disciplina a 
mais entre tantas outras” Duarte Jr. (2009, p. 74).  
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A questão é a estrutura das escolas, na qual a “[...] educação – entendida como uma 
atividade lúdica, fundada na relação e no diálogo – foi transformada em ensino: um despejar 
de respostas pré-fabricadas a questões percebidas como absolutamente irrelevantes pelos 
educandos” Duarte Jr. (2009, p. 74).  
Sendo que a educação é de fato, uma tarefa que cria em si mesma e imensamente 
estética, nela se constrói um sentido, sentido este do qual está baseado a nossa própria 
percepção, tanto de mundo, como também a vida da qual vivenciamos.  
Neste ambiente educativo, levamos nossa própria visão, opinião, perspectiva sobre o 
ponto de vista pessoal, propósitos, vontades, entre outros aspectos próprios de cada ser 
humano, não estamos neste mundo para disseminar opiniões e ideias de outras pessoas. 
Considerando principalmente que este elo educativo é acima de tudo “[...] uma relação de 
pessoa a pessoa, humana e envolvente” Duarte Jr. (2009, p. 75). No entanto, acontece:  
[...] que essa relação educacional teve de ser racionalizada por exigência da 
moderna organização industrial. O educador se transformou em professor: um 
funcionário que deve tornar o seu trabalho objetivo e racional. Criaram-se os meios 
de controle e gerenciamento da atividade educativa: disciplinas, currículos, cargas-
horárias, controle de presenças etc. Já não devemos dizer a nossa palavra; somos 
apenas peças na maquinaria escolar. Devemos nos adaptar à instituição, mesmo que, 
para tanto, deixemos de ser educadores e nos tornemos reprodutores de fórmulas 
prontas. (DUARTE JR., 2009, p. 75).   
 
Diante disto, vemos o embate que há para romper com este padrão autoritário, que é 
imposto para nossos professores, que muitas vezes são obrigados a seguir uma forma, na qual 
só reproduzem.  
Isso nos leva a indagar, de que maneira conseguiríamos ir contra este movimento, 
praticando de fato a autêntica arte-educação. Duarte Júnior descreve que não há uma fórmula 
pronta, mas que crê em uma luta. 
[...]. Creio na luta que derrube o totalitarismo implantado nas instituições 
educacionais: tudo já está pré-decidido, desde os monstruosos currículos até a forma 
de se ministrar as aulas. Creio na liberdade de expressão, garantia a todos: mestres e 
discípulos. Porque arte-educação, no fundo, nada mais é do que o estímulo para que 
cada um exprima aquilo que sente e percebe. Com base nessa expressão pessoal, 
própria, é que se pode vir a aprender qualquer tipo de conhecimento construído por 
outros. (DUARTE JR., 2009, p. 75).    
 
A arte permanece sendo considerada, dentro da própria escola, conforme um simples 
passatempo, lazer nas horas vagas, algo para se distrair entre o tempo que é destinado para as 
disciplinas que são consideradas mais importantes.  
Essa distorção da real arte-educação provoca: “[...] a entrega de desenhos e 
contornos já prontos para o aluno colorir ou recortar” Duarte Jr. (2009, p. 82). Havendo uma 
imposição de padrões e valores que é feita de forma leve e quase imperceptível e por meio 
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destas atividades. “A mensagem subliminar que ela encerra, e que é transmitida ao aluno é: 
“você é incapaz de desenhar por si próprio, de criar qualquer coisa; você deve se restringir aos 
limites impostos pelos mais capazes” Duarte Jr. (2009, p. 82-83). 
Além disso, é frequente se deparar durante as aulas de arte, com projetos para 
confeccionar lembranças para datas comemorativas, como por exemplo, dia dos pais, dia das 
mães, dentre outras datas, lembranças estas cujas partes já vêm prontas para os alunos 
somente recortarem, colarem ou enfeitarem, estimulando ainda mais o comportamento 
consumista que encontramos na sociedade.  
Impondo isto, sem ao menos questionar este ideal consumista que estabeleceu 
determinadas datas, com propósitos que visam absolutamente os lucros
3
. Sendo ainda mais 
triste o fato de que: “[...] impõe-se tais valores mesmo às crianças oriundas de classes sociais 
extremamente carentes, levando-as a assimilar modelos que ocultam suas condições reais de 
vida” Duarte Jr. (2009, p. 83).  
E isso não é arte-educação, pois a verdadeira arte-educação “[...] significa expressar 
os sentimentos e sentidos oriundos da vida concretamente vivida, e não a imitação de valores 
alheios” reflete Duarte Jr. (2009, p. 83). 
Temos uma conduta prejudicial vista frequentemente nas escolas, a de avaliação dos 
alunos quanto aos seus trabalhos e produções artísticas, que quase sempre é feita por meio de 
notas. Sendo esta conduta, extremamente similar a dos concursos com exposição de artes feita 
pelas crianças. “Nesses concursos a escolha do “melhor” trabalho é feita sempre 
considerando-se valores e padrões adultos que nada significam (em termos estéticos) para 
criança” compreende Duarte Jr. (2009, p. 84).  
Às crianças que não foram premiadas causam uma sensação ruim, ao se sentirem 
menosprezadas e desestimuladas, fazendo com que passem a reproduzir cópias, na busca de 
fazer algo semelhante dos que foram premiados, imitando-os, a fim de cativar seus 
professores e adultos.  
Ou seja, as crianças abandonam seus próprios sentimentos, traços e expressões em 
prol de padrões de fora, padrões de outras pessoas. Sendo que na arte-educação o mais 
importante é o processo criativo, de expressão e não o resultado final do produto, ao contrário 
do que vimos nas salas de aula, que é a valorização da beleza do produto final. Duarte Junior 
                                            
3
 São Paulo parece ser uma nova cidade? A elite é velha, os iguais dos mesmos. O publicitário João Agripino 
Dória, pai de Dória, criou o dia dos namorados em 1949 para aumentar as vendas do comércio. Ainda aproveitou 
a data de comemoração católica com Santo Antonio, o santo casamenteiro. "Não é só com beijos que se prova o 
amor!" e "Não se esqueçam: amor com amor se paga", diziam os primeiros slogans. A data se consolidou e hoje 
representa importante fonte de receita para as empresas. In: Folha de São Paulo, 11.jun.2018 às 17h17 
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(2009, p. 84) analisa a criação de um padrão legitimado e os adultos não desconfiam deste 
gosto “E o que é pior: valorizando-o em termos de seus padrões de beleza, que não têm a 
mínima significação para a criança”.  
 Estes padrões de beleza tem relação:  
[...] com a massificação produzida pela televisão entre nós. Porque, de repente, o 
país viu-se: invadido pelos padrões estéticos veiculados através da televisão, que 
partem quase que exclusivamente dos centros economicamente mais desenvolvidos.  
(DUARTE JR., 2009, p. 84).  
 
O alcance para que as pessoas tivessem uma aproximação maior dos teatros, 
cinemas, entre outros, já era bem reduzido e com isso diminuiu mais ainda. A entrada da 
televisão acabou distanciando a população “[...] das manifestações artísticas populares e 
regionais. Impôs-lhes conceitos de beleza que se chocavam com aqueles nascidos de suas 
vivencias concretas” Duarte Jr. (2009, p. 84). Até o circo, Sílvio Santos trouxe para a TV. 
A consequência de tudo isso, reflete na abdicação dos padrões próprios e dos padrões 
regionais expressivos. Abre-se mão do que é próprio, para o que nada corresponde com a 
vontade, o querer próprio e individual de cada indivíduo. “É necessário se recuperar, no 
interior das escolas, a expressão pessoal – tanto por parte dos alunos quanto dos professores. 
Tornamo-nos um país com medo: medo da divergência dos padrões oficiais impostos” Duarte 
Jr. (2009, p. 85).  
Não há um questionamento sobre a postura dentro da sala de aula, com relação a 
como tudo isto está sendo ensinado, vemos no cotidiano que acaba se adotando. Será que tudo 
é o igual do mesmo? A ausência de experiências singulares tem acarretado em discursos 
aprendidos?  
[...]. Assim é mais “seguro” repetir fórmulas e conceitos “objetivos”; é mais 
“seguro” ser estritamente “científico” e “neutro”, pois evitamos o comprometimento 
com nossa própria palavra, com nossos próprios valores. Temos cada vez mais 
corrido atrás de novidades pedagógicas em termos de técnicas: dinâmica de grupo, 
audiovisuais, avaliações objetivas etc., sem, no entanto, preocuparmo-nos com os 
fins da educação. Sem discutirmos o que, como e porquê ensinar. Substituímos a 
opinião pessoal por um palavratório oco e inautêntico, que tomamos dos livros-
textos e o repetimos infinitamente, maçantemente. (DUARTE JR., 2009, p. 85-86). 
 
Apesar de vermos um lado que incentiva o ato de imitar, como se adestrasse para que 
sigam um padrão único, neutro, de cópias, ressaltamos também o fato de que muitos 
procuram a mudança porque o ato criador é rebelde:  
Não quero pintar aqui um quadro extremamente sombrio da arte-educação entre nós, 
pois creio que muitos vêm lutando para alterar essa (des)ordem de coisas. Vêm 
lutando para transformar não só a educação artística, mas o próprio modelo de 
ensino a que estamos submetidos. Mas é preciso, sempre e sempre, denunciar essa 
educação voltada à submissão, à docilidade. Lembremo-nos: o ato criador é rebelde 
e subversivo – é, sobretudo, um ato de coragem. Coragem de não se aceitar o 
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estabelecido, propondo uma nova visão, uma nova ordem, uma nova correlação de 
forças. (DUARTE JR., 2009, p. 86). 
 
É necessário olhar com uma visão mais humana para a educação, que se comprometa 
com a mudança, que não veja a relação aluno-professor como uma disputa, ou como se o 
professor fosse superior e dominasse todo o conhecimento e o aluno um mero receptor de 
tudo aquilo que o professor passa. Mas de um processo que é construído junto, lado a lado, 
que considere a individualidade e a especificidade de cada um, que não é passado como uma 
receita de bolo a ser seguida, mas que olha para cada indivíduo e procura valorizar a sua 
cultura e a sua própria expressão, que enaltece este processo de criação e expressão.  
Utilizando seja da sala de aula, do ambiente cotidiano, de um ateliê todo equipado ou 
de um ateliê construído com materiais recicláveis com os próprios alunos, ou até um ateliê 
móvel que possa passar de sala em sala, um espaço externo, não faltam alternativas. Temos 
acompanhado criações dos gestores e professores nas escolas municipais de Guarulhos como 
criações de ateliês no espaço externo em formato de galpão ou ainda cantos temáticos. 
Alternativas estas que podem ser construídas com os próprios alunos e crianças, 
tornando uma ótima oportunidade de ouvi-los e de se construir tarefas próprias, que 
expressem o verdadeiro sentido da arte, sem cópias ou repetições de modelos externos.  
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Capítulo 3: Olhar atento para a importância da Arte através da experiência pessoal 
 
A partir da reflexão de como um professor recria na sala de aula, o que ele teve 
durante o seu percurso escolar como aluno, comecei a analisar o meu percurso como aluna. 
Percurso este, no qual despertei não somente o interesse na temática deste trabalho, mas 
consegui ter um olhar atento para a importância da arte e sua valorização, do qual antes não 
tinha.  
Vivências estas, que me permitiram quebrar como futura professora, uma espécie de 
linha, na qual cada professor vai recriando ao longo da sua carreira, o que viveu durante o seu 
período escolar, sendo que, se a sua experiência com a arte foi somente de cópias e 
desvalorização do processo criador, entre outros aspectos que não consideram a arte como 
importante, ele vai reproduzir isto com os seus alunos. 
 Estes alunos levarão consigo este modus operandi e reproduzirão, se tornarão 
futuros professores se não tiverem alguém que neste percurso de formação os ajudem a 
mudar, continuarão a alimentar um ciclo que possui lógica própria.  
Encontra-se aí a importância de descrever as minhas memórias e este percurso 
pessoal desde o início, trazendo de onde surgiu este interesse e como houve esta “quebra” na 
minha vida pessoal, pois até então não olhava a arte desta forma e nem tinha dimensão da sua 
importância. 
Através de um Memorial construído durante a Unidade Curricular Fundamentos 
Teóricos e Práticos do Ensino da Arte, trouxe a tona todo esse percurso, do qual agora posso 
enxergar como surgiu o interesse pela arte e pela temática deste trabalho. 
Foi quando observei o momento em que não pude vivenciar muitas experiências com 
a arte, até o momento em que consegui me redescobrir novamente por meio das diversas 
linguagens da arte. Trago por meio dele, de outras memórias de quando estava no período 
escolar, como estudante de Pedagogia da Unifesp e das cenas que vemos no cotidiano e no 
cenário escolar, a descrição destas diversas experiências.  
Primeiramente, descobri que as lembranças podem ser ativadas das mais diversas 
formas, sejam com palavras, gestos, cheiros, como completa Araujo: 
Uma colherada de lembrança pode ser ativada pelas lembranças sensoriais como 
cheiro, imagem, tato, gesto, som, palavras. Mas não podemos lembrá-las totalmente, 
novas imagens e cenas são adensadas às experiências passadas. É por isso que oito 
pessoas que viveram uma mesma circunstância podem contar oito histórias. A 
memória acontece pelas marcas das experiências, a força da impressão e os efeitos 
do tempo sobre ele. (ARAUJO, p.1). 
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Na minha infância, lembro-me que eu amava quando íamos para o sítio dos meus 
tios, brincava com meus irmãos, primos e primas, me recordo do cheiro do barro na beira do 
rio, da casa dos meus tios no sítio onde moravam.  
Amávamos ir pra lá, ficar manuseando o barro, criando pequenas esculturas e 
brinquedos com o barro, fazíamos diversas coisas com ele, hoje posso enxergar que era uma 
brincadeira que começou por meio da arte de modelar o barro.  
E consegui relembrar o quão gostoso era essa sensação de liberdade, da qual eu me 
expressava e criava através do barro uma infinidade de coisas. Brincávamos de casinha, com 
panelinhas de barro, fazíamos aniversários fictícios com bolos de barro, construímos 
esculturas e brincávamos de fazer pequenas exposições, da qual chamávamos nossos pais e 
tios para vir visitar as exposições que fazíamos.  
O cheiro do barro, o cheiro do sítio, o cheiro do café da tarde que a minha família 
organizava com todos ao redor da mesa, tudo simples, mas cheio de amor. Amor do qual 
partilhei a minha infância com meus irmãos, primas e primos no sítio e compartilhei 
brincadeiras, construções de brinquedos com galhos e tocos de árvore, cavalinhos de pau que 
meu tio construía pra gente e ficávamos admirados e eufóricos para ajudar meu tio a fazer. 
Enfim, foram tantos momentos que vivenciamos neste sítio. 
Recordo-me, que amava fazer desenhos e cartas. Na Educação Infantil, eu estudava 
de manhã e não me recordo muito de como eu vivenciava todas as experiências na escola com 
a arte nesta época, mas eu me recordo que nós pintávamos e que na escola tinha uma parede 
de azulejo na qual fazíamos pinturas livres, nos sujávamos, brincávamos com as tintas e 
depois mergulhávamos no tanque de areia que tinha no meio do parque da escola, era muito 
divertido.  
Lembro-me que podíamos vivenciar as descobertas da infância. Durante as tardes eu 
brincava bastante em casa com a minha mãe, com amigas, desenhava. E fazia massinha de 
modelar caseira com farinha de trigo, água, sal e o corante da cor que queríamos a massinha, 
além disso, fazíamos também bonecos de bexiga com farinha e ficava brincando de teatro 
com a minha mãe, onde a imaginação fluía com as diversas peças e história que eu criava com 
ela.  
Minha mãe é professora e sempre me incentivou, nunca me privando de me sujar, de 
brincar, de correr, de subir nas árvores. Ela sempre incentivava as minhas criações e 
invenções, mesmo fazendo a maior bagunça em casa.  
Criava histórias com a minha mãe, construía casinhas para os personagens feitos com 
massinha e bexiga morarem, conversávamos no quintal enquanto brincávamos, brincava de 
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imaginar bichinhos que se enxergava no formato das nuvens no céu, pois às vezes nos 
sentávamos no quintal e eu ficava no colo da minha mãe apontando para as nuvens e 
mostrando qual figura eu achava que era aquela e perguntando o que a minha mãe achava que 
era aquela nuvem.   
Como já citado na introdução deste presente trabalho, segundo Martins, Picosque e 
Guerra (1998, p. 57) a arte é uma experiência sensível, na qual, “cada um de nós, combinando 
percepção, imaginação, repertório cultural e histórico, lê o mundo e o representa à sua 
maneira, sob o seu ponto de vista, utilizando formas, cores, sons, movimentos, ritmo, cenário 
[...]”.  
E foi exatamente na fase da adolescência que não pude ter muitas vivências com a 
arte por parte da escola. Foi neste período (da 5ª série a 8ª série e no Ensino Médio) que pude 
ver o que nos fala Martins, Picosque e Guerra, pois as aulas de arte se resumiam a cópias, 
fazer lembranças de dia dos pais e dia das mães de acordo com o que a professora considerava 
“bonito” e a cada ano fui me sentindo mais desestimulada nas aulas de arte, que já não 
permitiam que eu me expressasse.  
Foi nesta fase que eu comecei a fazer várias repetições de esquemas prontos. Quando 
fui perceber, eu já havia perdido o meu próprio desenho e com os outros colegas acontecia o 
mesmo, mas a sociedade vê isso como algo natural, como se fosse algo comum em virtude do 
crescimento, do amadurecimento.  
No meu caderno de desenho, podiam-se ver cada vez mais as margens em branco 
ocupando espaços maiores. Recordo-me que eram descontados pontos na nota final, caso 
esquecêssemos-nos de fazer a margem ou se a linha da margem saísse um pouco torta, era 
praticamente uma tortura ter que fazer a margem, eu ficava apagando e fazendo novamente se 
visse qualquer erro mínimo, pois eram extremamente rígidos quanto à margem das atividades, 
e isso me desestimulava muito, pois nem o espaço total da folha eu podia ocupar mais.  
Como cita Moreira, “é interessante notar que estas margens, que eram ensinadas e às 
vezes exigidas pelas minhas professoras, funcionam como grades que prendem os desenhos 
que vão ficando cada vez mais encolhidos” (2008, p. 97), e era exatamente isso que eu sentia, 
além de ver que até os desenhos ditos como “desenho livre”, eram praticamente cópias dos 
desenhos prontos, com apenas algumas diferenças.  
O mais engraçado é que enquanto ocorre uma grade a escola exige ocupação total do 
espaço. 
Impressionismo, Pós Impressionismo, Expressionismo, Surrealismo, Dadaísmo, Pop 
Art, Linguagens Artísticas, Desenho Gráfico, eram descritos na lousa, nós copiávamos o 
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conteúdo e fazíamos um desenho de acordo com a obra que era colava na lousa, que se 
tornavam praticamente cópias, não trazendo um sentido e nem sendo significativo para quem 
estava realizando aquela tarefa.  
Não havia explicação ou diálogo conosco, apenas devíamos escrever, mandavam que  
copiássemos um desenho de acordo com a obra que era colocada na lousa. Todas as aulas 
eram praticamente assim, e eram considerados desenhos “bonitos”, os que mais se 
assemelhavam as obras, desestimulando que não atingia uma cópia quase idêntica da que 
tinha sido determinada a fazer. A maior parte das lembranças que tenho desta época são as 
cópias feitas durante as aulas de arte. 
Durante as Práticas Pedagógicas Programadas II (PPP II) : A Ocupação do Espaço 
pela Arte: O Ateliê, ministrado no curso de Pedagogina na Unifesp Guarulhos, tudo começou 
a mudar. A partir desta PPP realizada no 2º semestre, consegui iniciar um caminho de busca 
pela retomada do meu traço, que até então se encontrava adormecido desde quando finalizei o 
Ensino Médio.  
Mas acredito que este traço estava perdido por mais tempo, pois as práticas escolares 
com o tempo me fizeram acreditar que a arte era só pra quem tivesse o “dom” de desenhar 
bem, que era somente pra quem fazia desenhos considerados “belos”.  
E a partir das Práticas Pedagógicas Programadas II (PPP II)  pude ver que ainda 
existia dentro de mim a criatividade e despertar esse interesse de me redescobrir novamente 
através da diversas linguagens da arte.  
Consegui perceber através de algumas experiências proporcionadas a partir da fase 
adulta e até os dias atuais que a criatividade pode ser ativada a qualquer momento, que a arte 
é criação; o contato através das mais diversas formas artísticas amplia nossos olhares.  
Isso mudou minha percepção de que a arte era só para alguns, hoje posso ver que a 
arte é para todos e que é muito importante vivenciá-la, podendo compreender a sua 
grandiosidade para além das pinturas, ou grandes clássicos da arte, mas está presente também 
no contato diário, que às vezes passa imperceptível na correria que vivemos, não nos 
possibilitando a apreciação das criações que estão ao nosso redor.  
Acredito que a partir disto, me encontrei em um tempo expressivo de descobertas, de 
curiosidade, de conhecer o que é novo e de vivenciar experiências com olhares mais atentos e 
sensíveis, tanto para experiências novas, como para experiências que já foram vivenciadas, 
pois o olhar se amplia de forma diferente a cada vez que vemos algo, em cada época da vida 
enxergamos alguma coisa que às vezes não vimos quando olhamos há um tempo.  
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Podendo vivenciar, não de forma mecânica, mas como algo cheio de vida, expressão, 
entusiasmo e descobertas, um tempo expressivo sempre é inacabado há sempre novas 
descobertas e novas formas de se expressar, que são alimentadas com a vontade de conhecer e 
com a certeza de que todos têm capacidade e criatividade, cada qual do seu modo. 
As Práticas Pedagógicas Programadas II (PPP II)  mostraram que a criatividade pode 
ser ativada a qualquer momento. Que a arte é criação. E é muito importante percebermos as 
características de cada criança, o contato simbólico e sentimental com a matéria com 
liberdade para construir o seu percurso, vendo o que cada uma gosta (se é tecido, pintura, etc) 
para ampliar suas experiências.  
Na PPP pude ver as diversas formas alternativas de se transformar um ateliê. 
Acredito que o conhecimento que adquiri foi enorme, tanto em conhecimento teórico como 
prático. É difícil mensurar o conhecimento e a vivência que pude ter nesta Prática Pedagógica 
Programada II (PPP II), pois ele foi muito vasto. Tanto, que me sentia muito a vontade em 
expor minhas ideias e debatê-las com todos que a estavam cursando.  
Foi possível desenvolvermos diversas atividades e descobrirmos a infinidade de 
caminhos que a arte nos possibilita. Discutimos textos, vídeos, conhecemos a experiência de 
Reggio Emília, da qual pude trazer neste trabalho o seu projeto fantástico. Descobrimos 
também que mesmo com um pequeno espaço podemos transformá-lo em um lugar mágico, 
montando um ateliê com recicláveis, materiais naturais e materiais não-estruturados.  
As Práticas Pedagógicas Programadas II (PPP II) proporcionaram a todos que 
estavam presentes, leituras, pesquisas, produções, vivências, visita ao Museu de Arte de São 
Paulo (MASP), na qual organizamos ao final no dia da apresentação um pequeno ateliê, que 
acabou ficando bem maior do que imaginávamos, pois cada um trouxe diversas contribuições 
e materiais coletados, que transformaram o nosso ateliê e fizeram com que as pessoas que 
fossem visitá-lo no dia da apresentação, vivenciassem um pouco do que nós vivenciamos nas 
Práticas Pedagógicas Programadas II (PPP II).  
No dia da apresentação, lembro-me que foi muito bom ver a reação das pessoas ao 
conhecer os diversos materiais do ateliê, ficavam muito entusiasmadas ao descobrir que as 
tintas e as massinhas eram naturais, que o giz era produzido no forno com o resto de pedaços 
de giz quebrados, a folha reciclável de sementes e alface, que quando se planta nasce de 
acordo com o que tem na folha reciclada. Foi muito bom poder oferecer no dia da 
apresentação o mini ateliê, pois assim o público pode sentir um pouco da vivência que 
tivemos durante as Práticas Pedagógicas Programadas II (PPP II). 
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Nesta Prática Pedagógica Programada II (PPP II), tivemos a participação no Ateliê 
do Museu de Arte de São Paulo (MASP), foi uma atividade que era concebida pelo Serviço 
Educativo do Museu e conduzida por uma euipe de orientadoras do Ateliê do Museu de Arte 
de São Paulo (MASP). Atualmente não funciona mais, infelizmente, uma grande perda, tendo 
em vista que muitas pessoas não vão mais vivenciar o que este espaço proporcionava e 
proporcionou a mim, durante esta redescoberta através das linguagens da arte.  
Vivenciamos uma experiência maravilhosa e enriquecedora, compartilhamos 
vivências com as colegas, das quais conheci diversas maneiras de propor a arte, através de 
diversos materiais recicláveis ou não, que o Ateliê possuia.  
Nesta reflexão, sobre os vários momentos da arte em minha vida, seja na escola, 
como em família também, busquei demonstrar como foi na realidade as mudanças que 
ocorreram; pude também descrever as descobertas, sucessos, insucessos, frustrações, alegrias 
durante a minha trajetória com a arte através do registro dos fatos que relembrei da minha 
história, da minha aprendizagem.  
Só que agora refletindo sobre o que mudou nas minhas práticas pedagógicas, 
refletindo sobre como posso pensar na minha postura e atitude como futura educadora analiso 
as possíveis experiências e mudanças na prática em sala de aula. A trajetória percorrida 
durante o curso me proporcionou isso, fez com que eu retomasse o período criativo perdido. 
Se não tivesse retomado o meu fazer criador continuaria validando as práticas de cópias, 
mecânicas, e futuramente meus alunos perderiam todo encanto e magia que envolve a arte e 
suas linguagens. 
Através deste caminho tão significativo de busca pela retomada do meu traço, que 
até então se encontrava adormecido desde quando finalizei o Ensino Médio, pude retomar ao 
cursar a Prática Pedagógica Programada II (PPP II), a Eletiva Experimentos nas Artes Plástica 
se Processos de Criação e a Unidade Curricular Fundamentos Teórico-Praticos do Ensino da 
Arte, Artes Visuais permeadas por visitas ao Museu de Arte Moderna de São Paulo (MAM), 
ao Museu de Arte Contemporânea (MAC), a Bienal, ao Ateliê do Museu de Arte de São Paulo 
(MASP). 
Enfim, tantos lugares novos que eu pude conhecer, que estavam tão próximos, mas 
que até então eu desconhecia, me fizeram com que eu escolhesse o tema deste presente 
trabalho de conclusão de curso, que teve como objetivo, analisar a importância da Arte na 
construção de uma aprendizagem significativa para crianças e o ateliê como espaço desta 
experiência.  
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Afinal, consegui ver que podia recuperar meu traço, retomei minha confiança e 
autoestima, vi que nunca perdi a criatividade e a vontade de criar, e isto é um sentimento 
inexplicável ao ver que nos meus desenhos a expressividade estava retornando.  
Ressignificando fatos e vendo nas leituras fragmentos do que vivenciei durante a 
minha vida e que me possibilitou ver tantas coisas que eu deixei de fazer e que devo retomar. 
Todo esse processo me fez refletir, pensar e repensar agora como futura educadora.  
Sei que tenho muito a aprender ainda, que estou só no começo, mas tenho a plena 
convicção de estar trilhando um caminho maravilhoso, recheado de aprendizagens e 
descobertas, que fazem com que eu me apaixone cada vez mais pela arte, procurando propor a 
arte na escola, de modo significativo para as crianças, possibilitando um cotidiano no qual 
essas crianças vivenciem as descobertas da infância, com propostas que respeitem suas 
singularidades, seu tempo e as particularidades de cada uma.  
Durante a leitura do livro O espaço do desenho: a educação do educador de Ana 
Angélica Albano Moreira (2008) chama-nos a atenção de que qualquer ação proposta pelo 
professor desenvolvida em todas as idades, é necessário um conhecimento bem aprofundado 
sobre a linguagem de seus alunos, observando com olhar atento que cada um tem seu tempo e 
que não é possível andar de um modo idêntico neste caminho percorrido dentro da sala de 
aula com as crianças.  
Também não é possível separar o ensinar do aprender, como se o educando fosse 
alguém que não tem conhecimento e o professor o detentor de todos os conhecimentos. Crian-
se uma relação de superioridade e não de troca mútua.  
Percebendo as características de cada indivíduo, o contato simbólico e sentimental 
constróem o seu próprio percurso, depois de experimentar, escolher os materiais que mais 
gosta, que possui afinidade e percebendo todo esse processo de criação, se envolvendo no ato 
de criação.  
Ressalta-se também na obra de Moreira como é possível darmos início às mudanças, 
indo contra a estrutura que reforça um comportamento cada vez mais precoce da 
alfabetização.  Atualmente as escolas proporcionam às crianças uma alfabetização precoce 
que as levam a submissão, trabalhando somente com a mecanização, repetição de padrões 
exteriores, em que a criança não pode se sujar, não pode vivenciar o sensorial, a criação, 
tendo que permanecer praticamente imóvel em uma carteira da qual por muitas vezes seus pés 
nem alcançam o chão.  
No currículo, o governo oferece um tempo mínimo para a arte, do qual já é escasso, 
em que a criança não consegue ter tempo para se expressar, ou seja, isso não são experiências 
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reais de arte na escola. É liberado pela um tempinho deixado pra realizar algo muito rápido, 
como por exemplo, desenhos prontos para serem pintados, cópias e mais cópias, obrigando-as 
a fazer margens das quais, até o espaço de seu desenho é limitado, removendo o espaço das 
brincadeiras, de vivenciar o novo, conhecer experiências e materiais diversos, compartilhar 
tudo isso com seus colegas.  
Fazer isso com as nossas crianças, é tirar delas uma preciosidade: o direito de 
vivenciar sua infância de modo pleno, sem apagar a sua expressividade, sua criação.  
Independente da idade de seus alunos, sejam crianças, adolescentes ou adultos, é 
preciso estimular a expressividade e as vivências em todas as fases da vida, pois isso é muito 
importante.  
Da mesma maneira, como futuros educadores, somos responsáveis por fazer estas 
modificações dentro da escola. Muitas vezes o educador se encontra com a sua própria 
individualidade fragilizada. Sendo que tudo isso provoca em nós indagações sobre nossas 
práticas como educadores, sobre até o nosso próprio processo de escolarização, auxiliando 
para que vejamos a grandiosidade da arte, das linguagens artísticas e da nossa 
responsabilidade de proporcionar, estimular e incentivar, não agindo de uma forma, da qual 
esse encantamento pelo ato de criar e de se expressar se torne adormecido ou até perdido 
dentro de cada um. Moreira destaca o depoimento de uma professora: 
Para mim criança só rabisca, não tinham linguagem aqueles rabiscos. O processo foi 
caminhando e eu fui aprendendo muito com elas. Hoje já consigo ler um desenho, é 
como se estivesse passado por um processo de alfabetização. É bem isto! Antes eu 
não conseguia ler e agora consigo. (Depoimento de uma professora.) (MOREIRA, 
2008, p.111). 
 
A importância que Moreira destaca em não separar o ensinar do aprender, como se 
de um lado se soubesse tudo e do outro nada, ao contrário não há uma divisão e sim uma troca 
entre professor e aluno. Neste depoimento, podemos sentir o encantamento da professora ao 
conseguir ver a importância do desenho, a linguagem que há nele e o quanto tudo isso é 
enriquecedor para ambas as partes.  
A escola deveria estimular as vivências da arte e a expressividade. Pois é preciso 
ouvir a história da criança, o que ela gosta e o que não gosta, proporcionando o contato com 
vários tipos de materiais, espaços e ambientes. Garantindo deste modo que a criança fale, mas 
com sua própria palavra, fazendo seu desenho próprio, sem influências autoritárias que a 
façam perder a expressividade, tornando-a uma mera repetidora de modelos prontos, 
enchendo-as de cópias.  
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Tendo em vista que o desenho é linguagem e o lugar no qual a criança expressa suas 
palavras e gestos, através do desenho as crianças vão criando, deixando suas próprias marcas 
e características, além de contar e criar inúmeras histórias por meio de suas brincadeiras. Ou 
seja:  
Toda criança desenha. Tendo um instrumento que deixe uma marca: a varinha na 
areia, a pedra na terra, o caco de tijolo no cimento, o carvão nos muros e calçadas, o 
lápis, o pincel com tinta no papel, a criança brincando vai deixando sua marca, 
criando jogos, contando histórias. Desenhando, cria em torno de si um espaço de 
jogo, silencioso e concentrado ou ruidoso seguido de comentários e canções, mas 
sempre um espaço de criação. Lúdico. A criança desenha para brincar. (MOREIRA, 
2008, p. 15). 
 
A fim de compreender com mais cuidado a criança, é necessário saber ouvir e saber 
falar com ela, aprendendo a ver e observar esta criança enquanto brinca, olhando aquele 
encantamento em seus olhos, o corpo em movimento, que faz com que vejamos o modo como 
a criança desenha o próprio espaço e aprendamos a fazer a leitura de como descreve a própria 
história. “Porque o desenho é para a criança uma linguagem como o gesto ou a fala” Moreira 
(2008, p. 20).  
E completa: “A criança desenha para falar e poder registrar a sua fala. Para escrever” 
Moreira (2008, p. 20). Por meio do desenho, a criança faz a sua escrita, falando e 
expressando: dúvidas, descobertas, medos, alegrias, expectativas, vontades, entre outros. O 
papel acaba se tornando uma forma das crianças projetarem seus pensamentos e ideias nele, já 
imaginando algo que vai poder tornar-se real ao fazer o seu desenho. Ou seja, “o desenho 
como possibilidade de lançar-se para frente, projetar-se” Moreira (2008, p. 15). 
O professor pode até trazer objetos culturais para exemplificar, para conversar com 
seus alunos, saber a opinião deles. Mas não para que copiem e façam igual, idêntico ao 
exemplo, pois é importante que cada um traga o seu, para que haja mais sentido ao desenho 
de observação.  
Desta forma, o professor poderá mediar a conversa com seus alunos sobre as 
características do objeto que cada um trouxe, falando sobre o que remete esse objeto próprio 
de cada um, no qual os alunos falem e comecem a observar seus objetos por vários ângulos. 
Trazendo o sentido por meio do objeto que cada um escolheu trazer. 
Observamos como a criança é pressionada a todo o momento, por ações mecânicas, 
por formas sempre idênticas de cópias e imitações, das quais a criança começa a romper com 
o seu próprio traço. “E o seu traço, que era expressão do seu pensamento, deixa de sê-lo para 
se tornar alheio a ele” Moreira (2008, p. 70).   
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A dominação vai formando seres submissos, que desacreditam da sua capacidade de 
se expressar, acreditam não saber fazer e esperam um “modelo” para copiar. “A criança perde 
a confiança no seu desenho porque perdeu a confiança na sua palavra” Moreira (2008, p. 72).  
Precisando então recuperar sua expressividade, ver que não perderam seu desenho, 
recuperando-o. “Recuperar o próprio desenho é restabelecer o compromisso que esta palavra 
tem originalmente com a palavra desígnio” afirma Moreira (2008, p. 89). Vendo que somos 
capazes de criar, tanto adultos, como crianças podemos expressar nossos próprios desejos, 
alegrias, tristezas, conflitos, vontades, entre outros.  
O pouco tempo dedicado às artes conta com o apoio da maioria dos pais que assim 
se sentem seguros da força da escola. Se formos mais fundo nesta questão, veremos 
que o tempo destinado à expressão artística é um tempo destinado a si próprio. É o 
tempo em que o sujeito se apossa do material para dizer de si e do seu mundo. Para 
falar do que lhe diz respeito, para dar forma a seus pensamentos e sentimentos. Este 
é um tempo que há muito a vida urbana engoliu... (MOREIRA, 2008, p. 79). 
 
Atualmente as cidades foram crescendo, ganhando inúmeros prédios e as casas com 
quintais sejam na casa dos pais ou familiares foi se perdendo. Com isto, as crianças foram 
perdendo seus espaços para brincar, hoje muitas crianças já não têm mais aquele quintal e as 
ruas para brincar livremente, se expressarem, movimentarem, desenvolvendo o conhecimento 
de si e do mundo. “As cidades cresceram e não incluíram as crianças no seu crescimento. E a 
criança hoje, morando numa cidade grande, não tem espaço para sua brincadeira” compreende 
Moreira (2008, p. 62).  
A criança precisa da escola, mas de uma escola bem preparada e consciente do seu 
verdadeiro dever com cada indivíduo que a compõe e não de uma escola que somente 
reproduza antigos ensinamentos. Essa importância deste espaço educativo é descrito pela 
autora (2008, p. 63) “As escolas maternais surgem então para atender a esta tarefa que antes 
era apenas da responsabilidade das famílias e também para preencher o espaço vazio deixado 
pela ausência de ruas, quintais, primos, irmãos e vizinhos”.   
Se a escola, anteriormente, tinha um espaço claro e definido de transmissora de 
conhecimentos, hoje, a escola tem acrescido a este o papel de possibilitar o 
aprendizado social da criança, que em muitos caos é o único espaço, para uma 
criança, de convivência com outras crianças da mesma idade. (MOREIRA, 2008, p. 
63).  
   
Portanto, como cita Moreira, “a criança precisa, hoje, da escola maternal porque 
perdeu o seu quintal. Perdeu o seu espaço de criação, onde podia expressar o jogo simbólico 
próprio ao seu estágio de pensamento e às necessidades afetivas da sua idade” (2008, p. 64). 
Mas hoje em dia, os pais querem uma escola que alfabetize cedo, o quanto antes melhor, 
58 
  
ocorre que a escola faz uma alfabetização precoce em uma fase que o jogo, o lúdico, a 
brincadeira são fundamentais.  
Temos uma escola repetitiva que não amplia a brincadeira, as descobertas e 
vivências da infância. A escola não expande seu estágio de desenvolvimento, pois só pensa 
em agradar os pais e “ocupar” as crianças. Acontece que os adultos tem como enorme 
expectativa “a alfabetização precoce, revelando assim o desejo de que a criança entre mais 
cedo dentro do universo adulto, desprezando o seu próprio universo, perdendo seu próprio 
contorno” (MOREIRA, 2008, p. 66).  
A escola cada vez mais vai se tornando reprodutora de valores e ideias para preparar 
as crianças, querendo adiantar sempre o processo de desenvolvimento, esquecendo-se da 
infância. Sendo extremamente importante enfatizar o fato de que uma infância pode ser 
perdida por conta disso.  
Atualmente com o avanço da medicina, se vive muito mais do que antigamente, 
sendo assim torna-se possível um prolongamento da vida adulta, mas a fase da infância não 
tem como ser prolongada depois de certo tempo, nada vai conseguir recuperar uma infância 
que deixou de ser vivenciada por querer sempre acelerar o processo de alfabetização da 
criança, fazendo com que ela deixe a arte, o lúdico e a brincadeira de lado, para se concentrar 
somente na escrita e nos conhecimentos considerados úteis para a sociedade no futuro.  
Com o passar do tempo, o desenho que era linguagem, vai cedendo espaço ao 
silêncio, se calando, vai se perdendo o seu próprio desenho, o traço que até então era todo seu, 
fica sem aquele contorno singular, particular e original de cada indivíduo.  
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Conclusão 
 
Que não deixemos de enxergar, como cita Moreira, o quanto é importante para cada 
pessoa, que cada uma delas, “[...] possa reencontrar o seu próprio canal expressivo: desenhar 
com as palavras, com a música, com as cores, com o gesto. E também se aventurar em outras 
linguagens, recriando seu espaço lúdico, se afirmando como ser humano” (2008, p. 96). E 
durante esta busca, ”não existe a possibilidade de se indicar o caminho, mediante o 
fornecimento de mapas ou bússolas” (2008, p. 96).  
Iniciei na epígrafe deste trabalho, com um pequeno conto Flor vermelha de caule 
verde, de Helen Barckley pois é uma forma resumida o que eu busquei trazer neste trabalho.  
Durante a análise deste trabalho, que teve como objetivo mostrar a importância da 
arte na formação das crianças e como isto é importantíssimo na construção de uma 
aprendizagem significativa, me enxerguei como o menininho do conto, que foi perdendo o 
seu próprio desenho, sua própria representação no papel, que seria única, dando espaço a 
repetições de esquemas prontos, se tornando algo mecânico e até menos importante com 
relação às outras matérias na escola.  
Eu tive a oportunidade de recuperar isto no meu percurso acadêmico, mas quantas 
pessoas não tiveram e foram excluídas em não poder vivenciar isto desta forma. Que não se 
repita nas escolas o que vemos no conto e no percurso escolar de tantas pessoas, uma 
realidade que desestimula e não valoriza a arte e que acaba por ser reproduzida a cada geração 
que não quebra esta espécie de “ciclo”. 
Tudo se reproduz ao não ter alguém pra mostrar como tudo pode ser diferente, 
quando se trata sobre o ensino de arte nas escolas, seja qual for a idade dos educandos, a arte 
deve ser importante, valorizada e sem amarras que a obriguem ser igual para todas, porém“só 
garantiremos à criança o seu direito de dizer a sua palavra, de traçar o seu desenho, se 
investirmos em primeiro lugar na educação do educador”  Moreira (2008, p. 126). 
Finalizo com uma frase de Madre Tereza de Calcutá, que dizia: “Por vezes sentimos 
que aquilo que fazemos não é senão uma gota de água no mar. Mas o mar seria menor se lhe 
faltasse uma gota”. Não importa se somos muitos ou poucos educadores na luta pela busca da 
mudança, o que importa de fato, é que façamos a nossa parte ao adentrar dentro da sala de 
aula, pode até parecer um ato pequeno, mas não é, uma pequena atitude partida de um 
educador, interfere na vida de vários educandos. Portanto, não deixemos de fazer a diferença 
na vida de nossos educandos, ela pode ser essencial e extremamente marcante na vida de cada 
um.  
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